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Nous avons toujours ressenti une certaine fascination pour le dessin enfantin, tout comme 
certains artistes qui s’en sont servis pour leur travail personnel. Le livre de l’illustrateur 
Leonardo Ericcailcane “Potente di Fuoco“, (violence du feu) en est un exemple flagrant. 
L’auteur retrouve ses premiers dessins d’enfant, datant d’il y a vingt ans, et les redessine à sa 
manière. Ces créatures et compositions fantastiques provenant de l’imaginaire enfantin sont 
alors confrontées avec leur nouvelle interprétation. La présentation de ces dessins sur une 
double page laisse apparaître leurs similitudes et leurs différences. Le sujet, lorsqu’il est 
identifiable reste le même, sa mise en forme diffère. En traduisant ses dessins, l’auteur en 
explique leur sens caché dans un registre plus facilement compréhensible. 
Les illustrations de Potente di Fuoco nous fascinent puisqu’elles représentent la fusion 
improbable entre l’univers fantastique du dessin enfantin et l’habileté technique de l’artiste. 
De ce fait, l’artiste se sert des caractéristiques du dessin d’enfant comme outil pour sa propre 
création.  
 
L’imagination sans limite de l’enfant est pour nous une source d’inspiration inépuisable. En 
tant qu’artistes, nous sommes nostalgiques de ces dessins qui traduisent d’après nous une 
puissance expressive qui s’atténue à l’âge adulte. Cette liberté et cette sincérité que nous 
considérons comme les caractéristiques du dessin enfantin semble disparaître au profit d’une 
volonté d’imiter le réel. 
Il arrive souvent que nos élèves manifestent leur insatisfaction face à un dessin ne 
correspondant pas au résultat attendu. La valeur plastique et esthétique du dessin semble 
parfois prendre le dessus sur sa valeur narrative et expressive. Si l’enfant est un dessinateur-
né, il semblerait que bon nombre de personnes abandonnent dès l’adolescence ce moyen 
d’expression au profit d’autres occupations. À se demander si les artistes ne sont pas les seuls 
à poursuivre cette activité. Il n’y a pourtant pas besoin d’être un artiste pour posséder un style 
graphique. Même si le dessin d’adulte semble inexistant, chacun d’entre nous continue à 
dessiner. Que ce soit sur un coin de nappe ou sur un calepin de téléphone, ces griffonnages 
souvent abstraits et réalisés de façon automatique demeurent des compositions expressives. 
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Sachant que le dessin d’enfant suscite la curiosité de bon nombre de personnes cherchant à le 
traduire et à s’en inspirer, nous souhaitons tester les réactions des adolescents face au dessin 
enfantin. Nous sommes convaincues du potentiel créatif de nos élèves, mais nous observons 
parfois des blocages qui se manifestent pendant nos cours. En soumettant un dessin d’enfant 
à nos élèves, nous espérons que l’adolescent saura anticiper et utiliser les maladresses du 
dessin d’enfant et son univers foisonnant, afin que celui-ci lui serve de tremplin pour sa 
propre créativité. Nous inspirant de la démarche mise en images dans le livre Potente di 
Fuoco, nous allons proposer à des adolescents de réinterpréter un dessin d’enfant et de tester 
leurs capacités de réappropriation. 
 
Afin de mieux cerner l’adolescent, nous avons besoin de comprendre comment celui-ci se 
construit, quels sont ses besoins et quel est son rapport à l’art en général et au dessin en 
particulier. Pour tisser des liens entre la pratique du dessin chez l’enfant et la pratique du 
dessin chez l’adolescent, nous passons en revue les différents stades du développement de 
l’enfant et de l’adolescent. Toutefois, nous ne pouvons passer à côté de la question du bagage 
culturel et des représentations que chacun se fait de l’art dans un cadre scolaire et familial. 
Dans notre pratique, nous ne mettons pas assez l’accent sur le processus créatif. C’est 
pourquoi nous reviendrons sur le concept de créativité. 
 
Notre travail, grâce à une collection de dessins d’enfants revisités, interroge le regard que 
l’adulte et l’adolescent portent sur le dessin enfantin. On a coutume de dire que dès l’âge de 
douze ans, l’adolescent se désintéresse du dessin. Nos investigations nous permettront aussi 
de comparer les différentes productions des personnes testées à travers les âges. 
 
Pour finir, nous tenons à préciser qu’il a été difficile de trouver de la littérature sur 
l’adolescent et son potentiel créatif, spécialement sur le dessin. Par contre, il existe une 
littérature foisonnante sur le jeune enfant et la nécessité de créer ou sur l’enfant et son dessin. 
Le concept d’adolescent est relativement récent. Il est abordé dans des ouvrages de 
psychologie ou de psychanalyse. Ceux qui proposent un lien avec la créativité ou 
l’expression de soi chez l’adolescent se concentrent sur ceux qui sont en difficultés. Enfin, 








L’adolescent et ses besoins primaires 
 
Les arts visuels font partie des rares disciplines scolaires mobilisant l’inventivité. Pour 
avancer dans nos recherches, il convient d’observer de plus près ce moment fragile qu’est 
l’adolescence et d’explorer le rapport qu’entretient l’adolescent avec la créativité et 
l’expression artistique, la crise d’adolescence ayant tendance à détourner le futur adulte de sa 
naïveté d’enfant. 
Avant d’aller plus loin, nous tenons à préciser que toutes les informations qui suivront, 
concernant les adolescents, proviennent de sources diverses, telles que les différents ouvrages 
et les sites que nous citerons tout au long du cadre théorique ou qui se trouvent dans nos 
références littéraires. 
Le terme adolescence vient du verbe « adolescere » qui signifie grandir. Cette phase 
représente le passage de l’enfance à l’âge adulte, de la dépendance à l’autonomie : l’individu 
change psychiquement et physiquement, de plus, il change de statut social. L’adolescence est 
une période qui se situe généralement entre 12 ans (à la puberté) et 18 ans. Les besoins 
primaires de l’adolescent sont identiques à ceux de l’enfant et du préadolescent. Il a besoin 
d’être informé et rassuré sur ce qu’il rencontrera dans sa vie d’adulte. Il a besoin de se créer 
une identité et de devenir autonome, de se sentir impliqué dans les décisions qui le 
concernent. Un dilemme d’identité entre conformité et recherche de personnalité s’installe 
souvent à cette période de la vie. Cette dernière est caractérisée par le changement et l’accès à 
de nouvelles potentialités. Selon Jean Piaget, c’est aussi le passage de la pensée concrète à la 
pensée formelle, le passage des représentations présexuées aux représentations sexuelles. 
Selon les psychanalystes, c’est l’intégration de la complémentarité des sexes. Le jeune 
développe également de nouveaux potentiels puisque sa force physique augmente et qu’il a 
accès à la sexualité. Ces nouvelles énergies qui font peur aux adultes permettent par exemple 
à l’adolescent de s’épanouir à travers le sport ou l’expression artistique.  
Le préadolescent a besoin de nouveaux repères et commence à les chercher, il a besoin de 
nouveaux modèles puisés hors du cercle familial et de ses valeurs. On parle de début de phase 
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d’autonomisation : l’autonomie est la capacité de se donner des normes (par soi-même), 
c’est-à-dire des règles de vie qui sont intériorisées, qui font partie de soi. Elle implique plus 
d’indépendance, des prises de décisions. C’est également la phase de recherche de soi, de 
l’expression de son intimité. L’individu participe activement à la construction de son propre 
univers social. Il va en apprendre les codes et développer des aptitudes pour s’insérer 
socialement. Il va ensuite faire le tri entre les valeurs transmises par sa famille depuis son 
enfance et ce qu’il aura expérimenté à l’extérieur du cocon familial, dans le monde 
professionnel ou à l’école. L’enfant passe irrémédiablement par la crise d’adolescence. Crise 
signifie : remise en questions, conflits personnels et interpersonnels, chocs qui mènent à une 
autre étape, moments décisifs. Or, l’humain n’a jamais eu autant besoin de conformité, dans 
le sens d’appartenance à un groupe, à une norme, que pendant son adolescence. Le groupe le 
rassure et les autres membres du groupe lui ressemblent, le comprennent. Le groupe lui 
permet également de se distancer des repères familiaux, de devenir indépendant. Le groupe se 
construit et fonctionne comme une petite structure autonome. Il a ses propres valeurs, ses 
propres règles. Il est un lieu d’échanges qui permet au jeune d’acquérir une reconnaissance 
sociale et de se forger une certaine estime de soi. 
L’adolescent doit sentir qu’il a un rôle important à jouer dans la vie à travers différentes 
manières de s’impliquer. C’est sans doute à partir de cet âge, que le besoin d’inventer et 
d’expérimenter volontairement les choses, que le besoin de création et non plus d’imitation se 
fera plus fortement sentir. Cela n’empêche pas que l’adolescent ait toujours besoin d’un 
guide pour pouvoir s’appuyer sur celui-ci. On passe de la compréhension du monde par 
l’identification de sa propre personne à travers le cercle restreint familial, à l’identification et 
l’établissement de son propre rôle dans une société. Le développement de l’identité se définit 
par le développement de ses goûts et de ses affinités, de la reconnaissance de son image 
corporelle et de l’image de soi, du choix sexuel et de son identité professionnelle, sociale et 
politique.  
En psychologie, on distingue habituellement trois phases de comportement social que 
traverse un adolescent entre 12 et 20 ans. Durant ce laps de temps, le jeune adolescent va 
développer une manière de raisonner plus déductive, posant des hypothèses et répondant par 
l'abstrait. Dans une première phase d’opposition, selon une définition tirée du site des 
infirmiers en psychiatrie, l’adolescent connaît « un effondrement total de tout l'acquis moral 
et social de la période de latence. C'est un mouvement régressif au cours duquel l'adolescent 
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est imprévisible, refuse tout ordre établi et perçoit une très forte attirance pour la provocation. 
Il est pris entre une incapacité à domestiquer ses désirs et la recherche du plaisir dans la 
transgression de l'interdit. » L’adolescent cherche une prise de conscience de soi. La 
transformation de son corps le déstabilise. Son corps n’est plus le même, il lui devient 
étranger. Il est en quête d’identité et doit ré-habiter son corps. Dans une seconde phase, 
l’adolescent affirme son moi et revendique son indépendance et sa liberté. Typiquement, il 
repense la société et élabore de nouveaux systèmes. C’est à cet âge que l’on refait le monde, 
que l’on rêve de grands idéaux et que l’on passe son temps à discuter. On retient alors les 
termes : mégalomanie, affabulation, idéalisation, générosité et égoïsme. Puis, s’ensuit une 
phase d’insertion dans laquelle l’adolescent se réconcilie et tend à accepter le monde tel qu’il 
est. Il construit gentiment son indépendance affective et économique et peut commencer à 
envisager sa vie d’adulte. Il doit déjà envisager son insertion professionnelle qui est une 
formation visant la conjonction simultanée de trois types d’acquisitions. Selon Fabre1, les 
fondements pour l’entrée dans la profession sont l’acquisition d’une technique, d’attitudes 
correctes face une tâche à accomplir et une attitude au travail (ponctualité, persévérance, 
soin) et l’acquisition de l’image de soi afin d’être mieux face à soi-même et face à autrui. 
Devenir adulte, c’est aussi s’accepter, se connaître. Et pour se connaître, il faut tout d’abord 
se reconnaître et parvenir à se libérer.  
Dans le processus artistique, qui fait appel à toutes ces acquisitions, l’adolescent cherche à 
comprendre comment fonctionne le monde afin de s’y insérer en tant que personne 




L’enfant et son rapport au dessin (ou aux racines du dessin) 
 
Pour comprendre avec et dans quel rapport on construit une image, il est essentiel de rappeler 
certaines étapes importantes du développement de l’enfant. Car on construit son image 
                                                             
1 Christine Fabre est Maître de conférence en Sciences de l’Education et responsable de la Formation des 
Educateurs spécialisé et chercheur au Laboratoire des Sciences de l’Education. 
 10 
comme on construit une image, un dessin : tous deux sont visibles et reflètent notre être. Le  
dessin peut livrer bien plus de choses que les mots ne sauraient dévoiler. Il ne s’agit pas de 
répéter les bienfaits du dessin utilisé à des fins thérapeutiques ou d’analyser des dessins à la 
manière du test psychologique Dessine-moi un arbre, mais plutôt de rappeler tout simplement 
certains stades du développement psychosocial, du passage de l’enfant à celui de l’adulte. 
Grâce à ce rappel, nous comprendrons peut-être mieux la liberté que certains jeunes ont pu 
s’autoriser lors de notre expérience, ou les contraintes desquelles ces mêmes personnes 
étaient encore prisonnières. Il nous semble évident que la pratique du dessin par l’enfant est 
variable d’une famille à l’autre. Cela dit, nous nous attacherons ici à des choses basiques, 
propres à chaque être humain. Le dessin est un langage et la construction identitaire d’une 
personne passe aussi par le dessin. Mais le dessin d’enfant n’est pas un dessin d’adolescent et 
il n’a pas la même fonction. Par un rappel du développement de l’enfant, nous tâcherons de 
comprendre et d’expliquer les rapports que celui-ci tisse avec sa pratique du dessin. 
L’enfant, tout comme le préadolescent (9-12 ans) a besoin d’être attaché à des êtres stables, 
de pouvoir poser des repères. Ce n’est que lorsque ses besoins de sécurité sont satisfaits que 
l’enfant peut s’éloigner de la figure qui le sécurise pour explorer ce qu’il ne connaît pas. Cela 
est valable dans tous les domaines, de même que le rapport que l’on a à sa propre création, 
par extension, au dessin personnel. Depuis la naissance jusqu’à l’âge de 12 ans, le dessin 
d’enfant subit une forte évolution marquée par différents stades et reliée au développement 
psychomoteur de celui-ci. Ces stades prennent en compte l’âge de l’enfant ainsi que les 
caractéristiques de ses productions. Différentes classifications par stade ont été proposées 
pour montrer l’évolution du dessin enfantin. Luquet, philosophe et anthropologue, est l’un 
des premiers à s’y intéresser. Il y consacra une grande partie de sa vie d’ailleurs. Luquet 
définit cinq stades, s’intéressant aux figures tracées, à leurs signes et à leurs structures. Les 
deux derniers stades vont retenir particulièrement notre attention puisqu’ils concernent plus 
directement les acteurs de notre recherche. Les âges que nous noterons en guise de repère 
sont approximatifs car ils peuvent varier d’un enfant à l’autre. 
Jusqu’à l’âge de deux ans, l’enfant passe tout d’abord par l’étape du gribouillage. Le dessin 
est une simple conséquence du geste. Le geste laisse une trace sur une surface qui garde la 
marque, qu’il s’agisse d’un mur ou d’une feuille de papier. S’ensuit un lien de cause à effet 
entre le geste et la trace que l’enfant essaie de reproduire. La répétition et le caractère ludique 
de ce geste conduit à une maîtrise de celui-ci. Dès lors, les tracés de l’enfant deviennent 
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intentionnels. L’enfant ne cherche pas à représenter quelque chose, il n’a pas d’intention 
représentative, il dessine par plaisir. 
Au stade suivant, l’enfant alors âgé de deux à trois ans identifie dans son dessin une 
ressemblance hasardeuse entre son tracé et un objet réel. Dès lors, il se pense capable de 
figurer les choses tout comme les grandes personnes le font, et décide de reproduire cet objet. 
Le geste devient contrôlé et l’enfant commence à commenter ses productions. Il communique 
à l’avance ce qu’il va faire. Luquet nomme ce stade le réalisme fortuit. 
Peu à peu, la figure tétard apparaît dans une période que l’on nomme le réalisme manqué. 
L’enfant a des intentions représentatives, mais n’obtient pas toujours le succès escompté. Il 
doit à la fois contrôler son geste encore maladroit et en même temps se concentrer sur ce qu’il 
souhaite signifier. Il sait de quoi sont composés les objets et dessinent uniquement ce à quoi il 
songe : l’enfant a besoin de verbaliser ce qu’il dessine pour marquer ses intentions. Il arrive 
que l’enfant soit focalisé sur un détail, mais il oublie de le mettre en relation avec d’autres 
éléments dessinés. Petit à petit, ses difficultés s’atténuent. Lorsque l’enfant souhaite 
représenter quelque chose et que cela échoue, il fait un choix : soit il renonce, soit il fait une 
correction en ajoutant au dessin un détail significatif. 
À partir de quatre ans, une fois les obstacles surmontés, l’enfant peut réaliser son dessin de 
façon réaliste (réalisme intellectuel). Les relations entre les objets deviennent cette fois 
significatives. Mais ceci n’implique pas la fin du caractère fortuit de ses productions. On peut 
encore apercevoir dans certains dessins une mixité entre des éléments dont la forme est 
intentionnelle et certains dont la forme n’est pas volontaire. Malgré ses intentions réalistes, 
l’enfant a besoin de faire figurer ce qu’il sait. L’objet apparaît de manière à ce qu’on puisse le 
reconnaître. En accumulant les détails figurant sur son dessin, l’enfant n’accentue pas son 
réalisme, mais augmente la quantité d’informations qu’il souhaite donner. Plus un dessin veut 
dire de choses, plus il est intéressant pour l’enfant. On remarque que le dessin donne à 
l’enfant la fonction de communiquer et d’informer : il est son premier système (ou schéma) 
narratif. C’est d’ailleurs pour cela qu’il est comparé au récit dans sa dimension narrative et 
informative.  
À partir de six ans, la production des dessins d’enfant témoigne de son habilité gestuelle et de 
ses connaissances techniques. En tenant à faire figurer dans son dessin ce qu’il sait, l’enfant 
va à l’encontre du réalisme visuel. Par ce que nomme Luquet le phénomène de transparence, 
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l’enfant rend visibles des objets qui, dans un dessin réaliste, devraient être cachés. Les parois 
des maisons laissent voir par transparence ce qui se passe à l’intérieur. Une autre 
caractéristique propre à ce stade du dessin enfantin est celle des points de vue multiples. 
L’exemple le plus courant est celui de la représentation du visage de face et de profil repris 
par Picasso. L’enfant ajoute au dessin ce qu’il a à disposition dans son répertoire de formes. 
Aussi, lorsqu’il dessine un poisson, celui- ci est représenté de profil comme il l’a toujours 
fait, et son visage est dessiné de face comme celui d’un personnage, les nageoires sont 
représentées comme si elles étaient vues de dessus. L’enfant pour synthétiser crée des 
combinaisons. Il choisit le meilleur point de vue pour représenter chacun des éléments qu’il 
souhaite signifier. Si ces assemblages extravagants participent à la qualité fantastique de son 
dessin pour l’adulte, le conflit entre perception et connaissance conduira l’enfant au réalisme 
visuel.  
Ce qui marque la différence des capacités psychomotrices entre l’enfant et l’adulte est un 
degré de conscience affiné à partir de dix ans. Ce stade, entre neuf et douze ans, est défini par 
certains auteurs du développement comme la « soumission à la perspective » ou le 
« dépérissement du dessin par la confrontation avec le réalisme ». Il symbolise en réalité le 
souhait de l’enfant de se conformer aux critères d’adultes. Pour faire ce choix, l’enfant a dû 
renoncer à ce besoin de synthétiser. Désormais, il n’y a qu’un seul point de vue. Alors que le 
réalisme de l’enfant (réalisme intellectuel) doit représenter tout ce que l’enfant sait sur la 
nature  de l’objet dessiné, le réalisme de l’adulte (réalisme visuel) est une imitation de la 
réalité. Plus de transparence non plus, puisque l’enfant dessine ce qu’il voit. Contrairement 
au réalisme intellectuel qui présente une juxtaposition d’objets sous différents points de vue, 
le réalisme visuel présente une unité dans l’espace et les objets qui l’occupent. À partir de là, 
pour dessiner ce que l’on voit, il faut oublier ce que l’on sait. 
C’est à partir de cet âge, loin de tous gestes primitifs que le pré-ado manifeste le besoin de 
justesse et de précision dans le geste. Comme l’enfant copie peu d’après nature, l’adolescent 
n’exprime que très peu sa vie fantasmatique dans le dessin. Un changement relatif au dessin 
s’opère, une période complexe débute. On le voit dans les cours d’art visuel, dès l’âge de 12 
ans, l’enfant se désintéresse du dessin et investit d’autres activités plus conformes à ses 
besoins. Le souci de signifier propre au réalisme intellectuel est remplacé par le langage 
verbal et par l’action. Pour se sentir valorisé dans les arts visuels, l’adolescent a besoin de ne 
plus dessiner “comme un bébé“.  
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Les exigences de l’adolescent face au dessin 
 
L’adolescent devient alors extrêmement exigeant pour ce qui est de rendre conforme son 
intention initiatrice. « La nécessité de l’entraînement pour progresser est reconnue. La 
technique (qu’elle requière un investissement moteur important ou mobilise la motricité fine) 
suscite l’intérêt et même séduit tout autant qu’elle décourage – voir inhibe en cas d’échec – 
lorsque qu’elle s’avère encore au-delà des possibilités psychomotrices et intellectuelles du 
jeune. » (Fabre, 1989, p. 152) Cette tendance s’accentue avec le temps. Fabre explique aussi 
par ce phénomène un découragement du jeune pour le dessin quand survient l’apprentissage 
de la perspective linéaire. La maîtrise exigée du dessin se compare de plus en plus facilement 
avec le réalisme, besoin auquel l’adolescent tend. Le réalisme visuel correspond à la mort du 
dessin d’enfant et à l’émergence du dessin d’ado ou d’adulte.   
Pour résumer, on remarque que les raisons qui poussent l’enfant à dessiner sont bien 
différentes de celles de l’adolescent. L’enfant se réalise en tant que personne à travers le 
dessin, alors que l’adolescent quand il dessine, utilise, comme source d’inspiration, un 
langage extérieur qui permet de définir sa personne. Quand dessiner pour l’enfant constitue 
une des activités essentielles de son développement, l’ado, lui, abandonne ce moyen 
d’expression. Nous verrons les raisons qui poussent certains adolescents à ne plus pratiquer le 
dessin ainsi que les satisfactions qu’y trouvent ceux qui persévèrent dans cette voie. Le dessin 
lui-même ne donne plus de satisfaction pour le développement de soi, mais la satisfaction que 
le jeune en tire valide chez l’ado le fait de continuer à dessiner ou pas. Il nous est paru 
essentiel de soulever quelques sources de blocages comme les intérêts et besoins personnels 
de l’ado, le besoin de s’exprimer, le jugement, l’inhibition et le narcissisme, puis de comparer 
la situation de l’ado à celle de l’enfant.  
Nous avons vu chez l’enfant que l’importance du dessin se trouvait spécialement dans l’acte, 
alors qu’elle se trouve, plus tard, essentiellement dans la représentation. À moins que l’enfant 
se fasse injustement  rabaisser, il continuera de dessiner. Sa satisfaction est assouvie par 
l’acte même d’accomplir un dessin, par le faire. L’univers de l’enfant est suffisamment solide 
pour que le regard extérieur n’influence que très peu l’enfant. La grande personne porte 
rarement un regard critique sur le contenu d’un dessin d’enfant alors que, plus l’enfant 
grandit plus l’adulte se permet de donner son avis, de juger son travail ou le choix des sujets 
représentés. L’adolescent puise son inspiration dans des facteurs extérieurs et a besoin du 
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regard approbateur de ses pairs ou de l’adulte pour se construire. 
Quand on s’exprime au moyen du dessin, cela suppose qu’il soit partagé et validé, qu’il 
prenne donc de la valeur aux yeux d’un tiers. Or, une peur ou un frein que l’on trouve 
régulièrement dans l’accomplissement du dessin des enfants à partir de 12 ans est le résultat. 
En outre, plusieurs études démontrent que plus l’enfant grandit, plus il a une image très 
critique et pessimiste de lui-même. (Morissette, 2002). L’idée de résultat avec tout ce que 
cela implique est inscrite dans la tête des gens ; un dessin est perceptible d’un seul coup 
d’œil, il dévoile une personne, une personnalité et un savoir-faire plus ou moins maitrisé. Il 
se lit dans un laps de temps très bref et celui qui l’a vu porte déjà son propre jugement. Le 
jugement peut être perçu comme une sentence, par soi et/ou par un tiers. Qui dit estime de soi 
d’un être qui vit en société, dit aussi jugement. Cet être devra être jugé positivement par 
celle-ci pour être reconnu et accepté. Il en va de même pour un travail. La question du 
jugement est inévitable lorsque l’on parle de dessin, chose visible et directement descriptible 
par d’autres tiers. 
Comme le rappelle Mireille Cifali dans « Les Fonctions du jugement », lorsqu’on juge, « on 
ne se réfère pas à ses valeurs ou références, mais à des normes que la société s'est données 
pour que les hommes puissent vivre ensemble ». Cela va peut-être au-delà de la production 
artistique mise en question dans notre mémoire, mais le jugement est sans doute une des 
raisons qui pousse ou décourage les adolescents à poursuivre la pratique du dessin. Le 
jugement est une opinion qui décide de la valeur de quelque chose. Pour décider de la valeur 
de quelque chose, il doit forcément exister des références préalables qui seront utilisées pour 
un jugement… une sorte de comparaison. Toute comparaison implique un pont entre deux 
choses, un regard extérieur qui cherche la différence. Cela peut être pris comme une opinion 
mais aussi comme un verdict. Une personnalité plus ou moins apte à résoudre des problèmes, 
à accepter une critique, à appliquer des changements poursuivra alors la voie du dessin. Le 
dessin est alors, dans la plupart des cas, pratiqué par une personne qui aura une touche 
singulière, originale, voire extraordinaire, qui sera alors reconnue d’un tiers ou admise du 
monde professionnel car elle prendra le risque alors de ne pas être comprise par ses pairs ou 
par l’adulte (l’enseignant) qui estimera l’œuvre par une critique ou une approbation. L’auteur 
et son œuvre sont intimement liés : par le jugement, on donne indirectement un statut à une 
personne, tout comme la personne se créera au travers du jugement personnel de son œuvre.  
L’âge de la puberté est empreint d’une grande remise en question de la personne, de son 
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identité : identité liée à l’image que l’on a de soi, mais aussi à la manière dont les autres nous 
perçoivent. Créer, c’est s’exposer, se mettre en danger. Le souci de plaire aux autres est trop 
présent. Suivant l’âge et le degré de confiance en soi, il peut être alors omniprésent et 
empêcher une expression personnelle, libre. Grandir, c’est développer une personnalité et 
développer son propre langage. Ce langage doit être suffisamment clair pour qu’il soit 
compréhensible par nos pairs et suffisamment personnel pour exprimer le caractère individuel 
de chacun.  
Entre personnalisation et inspiration, entre facteurs intérieurs et facteurs extérieurs, 
l’adolescent cherche un équilibre pour créer. L’inspiration, l’adolescent va la chercher par 
l’observation du monde réel ou dans son environnement imprégné d’une culture propre à son 
âge, aussi diversifiée soit-elle. N’oublions pas qu’à la base, et on peut le voir soit dans les 
productions d’enfants, soit dans les peintures primitives, l’expression plastique s’oriente 
autour de symboles simples et universels (cosmogoniques). C’est ensuite qu’elle tendra vers 
une direction abstraite ou figurative. L’adolescent fait le choix et suit la direction du figuratif 
car il ne tend pas, entre autre, à exposer sa sensibilité ou a besoin de poser des repères plus 
terriens. Il est intéressant de noter que Greig, en comparant les grands mouvements 
artistiques, démontre l’incompatibilité entre création expressionniste et réalisme absolu, qu’il 
y a un répondant à un imaginaire tendant vers l’abstraction, alors que l’autre se rapprocherait 
de la représentation photographique. (Greig, 2001, p. 206). Dans sa radicalité, cette 
observation oppose diamétralement, dans différentes pratiques artistiques, la représentation 
du réalisme de celle de l’expressionisme pur. La source d’inspiration intérieure la plus pure 
serait ici l’expression, tandis que la source d’inspiration extérieur, le réalisme. Cela peut 
expliquer dans quel dilemme peut se trouver une personne devant l’envie d’exprimer ses 
sentiments librement et l’envie de représenter le monde réel qui l’entoure. Nous sommes 
d’accord sur le fait que ce dilemme n’est pas véritablement conscient ou problématique, mais 
qu’il peut susciter un sentiment de confusion. 
Comme tout un chacun, le jeune puise son inspiration dans diverses sources. On travaille à 
partir de modèles qui correspondent à nos goûts pour les réinterpréter plus personnellement. 
Ils se nourrissent de la culture populaire et s’identifient à celle-ci. Prenons maintenant 
l’exemple de l’univers manga qui inspire actuellement de nombreux jeunes; ils s’inspirent de 
ce langage très codifié rendu par un esthétisme particulier ou un graphisme très stylisé. Pour 
l’ado, le dessin se doit de correspondre à certains critères et codes de cette culture manga. Le 
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dessin d’adolescent peut alors sembler souvent impersonnel. Mais le respect de ces critères 
lui donne des repères et valide l’appartenance à une culture précise. Dans un contexte plus 
général, nous sommes là au cœur des phénomènes de groupe ou de tribu. Ceux qui n’ont pas 
perdu le goût du dessin représenteront cette culture à laquelle ils adhèrent à travers un 
langage plastique. L’adolescent, par le dessin aussi, s’immerge, se projette même dans cet 
univers qu’il prend pour modèle. Le dessin devient alors un langage d’évasion. Comme 
l’écriture d’ailleurs, il permet d’inventer un monde de représentation qui va au-delà des 
frontières physiques, un monde fictif qui est plus difficile à atteindre avec d’autres formes de 
langages. Plus on grandit, plus l’éventail des moyens d’expressions, plus ou moins 
complexes, s’élargit. Alors que l’enfant limitait les siens à bouger, dessiner et babiller, 
l’adolescent ne pratiquant plus le dessin l’exprimera à travers d’autres langages. Il a ouvert 
son champ des possibles avec des moyens de transmettre de plus en plus élaborés. Il se crée 
dans l’écriture, la poésie, la musique, la danse ou tout autre forme d’activité. Il découvre de 
nouvelles formes d’expressions qui se manifestent en groupe ou de manière plus individuelle.  
 
 
Les représentations de l’adolescent face au dessin : une question d’éducation, de 
culture, de personnalité ? 
 
Alors que l’enfant montre le besoin de faire figurer sur son dessin ce qu’il sait, l’ado, lui, s’il 
n’y arrive pas, abandonne souvent le dessin en prétendant que c’est trop difficile. Il est plus 
difficile, en effet, de représenter ce que l’on sait quand notre perception est plus affinée, 
quand on a conscience des différents systèmes de représentations, de la complexité des 
phénomènes spatiaux ou de lumière pour ne parler que du dessin. De plus, l’adolescent est un 
être très exigeant avec lui-même. Il est compréhensible de baisser les bras ou de devoir faire 
des choix devant la difficulté, face à un but paraissant impossible à atteindre. En dessin, 
pourtant, ces fameuses règles de représentation du réalisme qui font buter les adolescents ne 
sont qu’une partie infime du spectre de l’illustration.  
L’adolescent remarque que sa perception utilitaire et affective des choses ne suffit plus à 
contenter ce qu’il entend par beau dessin ou dessin réaliste. Cela exige de lui qu’il se 
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surpasse, qu’il aille au-delà de ses capacités du moment. Nous avons vu précédemment que le 
jeune enfant avait besoin de coucher sur le papier tout ce qu’il savait. 
Dans « Education esthétique, luxe ou nécessité ? », Porcher écrit : « Notre apprentissage est 
façonné par l’éducation immédiate de la vie courante, le regard va aux utilités et non aux 
apparences ». Ou plus loin,  « (…) dans la perception courante, nous percevons mal, trop vite, 
trop superficiellement. Nous nous contentons de signaux qui nous indiquent les objets dont 
nous avons besoin, nous ne nous attardons pas à détailler les apparences. » (Porcher, 1973, p. 
26) L’homme ou l’ado est ainsi réduit dans son dessin à son environnement, environnement 
qui se définit par ce qui lui est utile. On comprend ainsi mieux les bonshommes bâtonnets qui 
remplissent et contentent les dessins des ados qui revendiquent ne pas être Picasso. Le savoir 
et l’âge du jeune enfant justifient ce qu’il dessine et comment il dessine, alors que pour 
l’adolescent, avec toutes les connaissances qu’il a acquises, sa manière de dessiner ne 
légitimerait pas, à ses yeux, son mode d’expression. 
Pour mettre en lien cette perspective utilitariste à notre question de recherche, il est 
intéressant d’observer comment les personnes qui n’ont pas reçu d’éducation esthétique 
décrivent une œuvre ou une image. Ces personnes perçoivent les éléments qui composent 
l’image d’une manière auto-centrique, utilitaire et réaliste. (Porcher, 1973, p. 37-38) Auto-
centrique, dans le sens où l’observateur s’immiscera dans le tableau et aura une nette 
tendance à se comparer ou se projeter au milieu des acteurs figurants sur le tableau. 
Utilitaires car l’image que renvoient les objets du tableau est plus importante que la 
représentation de l’objet dans sa fonction : la cheminée de travers sur un toit empêcherait la 
bonne évacuation de la fumée ou, il serait impossible de chausser des échasses d’une telle 
dimension. Et, enfin, réaliste, parce que l’observateur a de la peine à admettre la qualité 
anecdotique de l’objet. L’ado pourrait avancer : « Le violon de Braque n’est pas un violon et 
Braque est un artiste qui se moque des gens parce qu’il est incompréhensible, illisible, trop 
abstrait. » Le dessin réaliste rassure. Ces personnes préfèrent alors l’illusionnisme, qui est 
incontestable, à la transposition. Pour reprendre l’exercice utilisé dans l’une de nos 
recherches, nous pourrions traduire : si un nid était construit sur un plongeoir, à condition 
aussi d’accepter l’idée de plongeoir qui est symbolisé par une simple ligne noire, alors il 
serait impossible d’utiliser le plongeoir et les oisillons risqueraient de tomber dans l’eau au 
moindre coup de vent.  
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En ce qui concerne notre question de recherche, face à sa perception des choses et face à 
l’image, l’adolescent ne voit pas l’intérêt de dessiner ou répéter les “erreurs“ ou les 
maladresses de représentation d’un enfant. Cette vision est sans doute liée à un manque 
d’éducation artistique ou esthétique. Malgré un apprentissage obligatoire des arts visuels à 
l’école, il est intéressant de relever un nombre toujours important de personnes ayant cette 
vision simpliste des choses. Ce manque de connaissances empêche d’attribuer de la valeur à 
des images pourvues de codes que l’on ne connaît pas ou que l’on ne reconnaît pas. Le 
jugement de l’ado face au dessin d’enfant est d’autant plus critique car, ayant déjà passé par 
là, il croit en connaître les codes. Contrairement à l’artiste, l’adolescent ne saura apprécier la 
stylisation de l’œuvre et jugera cette oeuvre comme étant pauvre. Nous essayerons de 
distinguer dans nos différentes recherches s’il y a différence entre adolescent cultivé ou non. 
Par le mot cultivé, nous entendons l’accès à la culture en dehors de l’école, dans ce que 
Bourdieu nommait le capital culturel. 
Nous avons abordé plusieurs fois la question de l’adolescent face au réalisme visuel, 
indiquant que cette période était souvent synonyme de capitulation. L’adolescent est 
confronté à une autre perception de l’espace qu’il ne maîtrise pas. Il remarque que le modèle 
qu’il suivait et croyait juste jusqu’à ce jour est biaisé. La taille des objets qu’il dessinait 
jusqu’à ce jour correspondait à une vision de type médiéval où les objets avaient une 
dimension affective. Leur espace graphique est un espace affectif : les avenues d’une ville ne 
disparaissent pas dans le lointain, mais exposent un point de vue unique, une ville est 
composée de rangées d’immeubles occupant uniquement un plan ou un seul un pan de 
maison est représenté avec, au centre, le sujet principal du dessin. L’espace sert uniquement 
de décor. « Pour la majorité, la représentation de l’espace est une source d’insatisfaction, leur 
production graphique ne parvenant pas à répondre à leur besoin de réalisme pourtant on ne 
peut plus normal à leur âge. » (Fabre, 1991, p. 178) L’adolescent se trouve devant de 
nouvelles difficultés. Et paradoxalement, c’est à cet âge que l’ado est animé d’un besoin 
compulsif de respecter les limites et fixer les contours. (Ce qui est, entre nous soit dit, 
paradoxal à son besoin de transgresser.) 
Nous relevions la perspective médiévale (ou hiérarchique) dont font usage instinctivement la 
plupart des enfants. Alors qu’il a fallu des siècles à l’homme pour trouver un système spatial 
telle que la perspective linéaire de la Renaissance, il est défendable que ces nouveaux codes 
graphiques, où toutes les lignes convergent vers un lointain alors que l’enfant vient à peine de 
savoir tirer des parallèles, paraissent insurmontables. Greig aussi soulève ce choc des 
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représentations auquel est confronté l’adolescent. (Greig, 2000, p. 149) L’enfant jusqu’à 
aujourd’hui était le centre de son dessin, représenté dans un monde restreint à trois bandes en 
ciel et terre. L’enfant a mis une dizaine d’années à mettre en place un système que 
l’imaginaire traditionnel approuve, pour s’entendre dire qu’il existe des codes de 
représentations qui imitent l’infini. Des codes qui rendent possible la représentation d’une 
troisième dimension en deux dimensions. L’adolescent a de quoi résister. Il comprend que 
c’est l’apprentissage de toute une vie. Il se trouve lui-même à un âge où il s’oriente 
professionnellement. De nouveau, il n’a pas choisi le métier d’artiste. Face au poids de ce 
qu’il sait, le jeune bâcle. Pour illustrer  ces propos, nous reprendrons un extrait des carnets de 
notes de Leonardo da Vinci s’adressant à ses élèves: « Quand vous vous promenez, observez, 
notez et examinez les circonstances et les comportements des hommes en train de se parler, 
de se quereller (…) et faites en un croquis en quelques traits dans un carnet que vous devriez 
toujours avoir avec vous. » « Le jeune devra d’abord apprendre la perspective, puis les 
proportions. Il peut alors copier un grand maître, pour s’habituer aux formes précises. 
Ensuite, d’après nature, pour confirmer par la pratique ce qu’il a appris. Ensuite, contempler 
longuement les œuvres des différents maîtres. Puis, prendre l’habitude de mettre son art en 
pratique et travailler. » (Vinci, cité par Gardner, 1980, p. 146) Cette citation montre 
l’exigence du métier et ce qui définit un artiste au travers de son regard, au travers de sa 
pratique.  
Pour pouvoir s’exprimer par le dessin, l’acquisition d’un minimum de techniques est 
nécessaire. Nous avions vu que l’acquisition de techniques suppose aussi de devoir se plier à 
des codes communs. L’utilisation de ces codes comme seul critère de réussite dans le dessin 
est un leurre, mais un leurre bien ancré. Il est aussi vrai que la plupart des personnes menant 
une activité artistique ont acquis ces notions de base telles que des idées de proportions, de 
profondeurs, de représentation de la matière ou de lumière. Après tout, il y a bien des gens 
qui évoluent dans le monde de la bande dessinée, pour ne citer qu’eux, et qui n’appliquent 
pas ces critères.  
« Il ne faut pas oublier que l’enfant est gêné par ses propres maladresses, par ses 
méconnaissances des outils et des matériaux. Ne pas lui venir en aide à ce propos serait de 
trahir son désir d’expression et de progrès. Ce qui se rapporte ici aux enfants se rapporte tout 
à fait à la plupart des êtres humains tout âge confondu. Encore faut-il que le jeune soit 
demandeur. » (Best, 1973, cité par C. Fabre, 1989, p. 75). Pourtant, c’est à cet âge que 
l’adolescent montre une vraie fascination pour l’anatomie qu’il relie à son corps en mutation. 
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C’est à cet âge qu’il a grand besoin de s’exprimer. Son affect doit être suffisamment investi 
pour poursuivre l’acte de dessiner. Maintenant, il serait judicieux de rappeler le lien très étroit 
entre l’affectif et la motricité, en ceci que l’adolescent construira son espace, de manière 
stable ou instable, mais toujours en fonction de son parcours émotionnel.  
« Toutes les recherches actuelles en psychomotricité, convergent vers la même constatation : 
le développement psychomoteur de l’enfant est étroitement solidaire de son développement 
mental affectif et social. Autrement dit, la façon dont le corps s’actualise et se manifeste dans 
la motricité volontaire, la bonne adaptation des automatismes qui la sous-tendent, la dépense 
tonique régissant le tout, sont profondément liées à la représentation mentale, aux différents 
niveaux : mémoire, jugement, raisonnement, attention, et à leur apparition dans le langage. » 
(Coste, 1975, cité par C. Fabre, 1989, p. 143)  
On sait maintenant que l’adolescent dessine pour des raisons premières qui sont affectives. 
Par conséquent, toutes les perturbations qu’il aura subies ou subit encore se retrouveront dans 
sa représentation graphique et influenceront sa perception. A fortiori, son développement 
intellectuel, tout comme son bagage émotionnel, déteindront sur le sujet de ses dessins et sa 
manière de dessiner. Dans sa création artistique, l’adolescent ou l’adulte se montre soucieux 
de l’importance de verbaliser et d’avoir conscience du processus de création utilisé. Il est 
pleinement conscient que la compréhension du monde dans lequel on vit (et la maîtrise de sa 
représentation) lui permettra ensuite d’apporter plus facilement une interprétation 
personnelle. Mais comme le relève Fabre, le jeune doit être encore animé de l’envie de créer 
et disposer des possibilités pour pouvoir le faire. « Le processus de création nécessite deux 
préalables : l’intention initiatrice et la démarche de la concrétiser, par la perception, le geste, 
l’outil, la technique, sur le support choisi. (…) C’est la possibilité d’agir, c’est-à-dire le 
dynamisme psycho-moteur qui permet ce passage  de l’intention à la chose créée. » (Fabre, 
1989, p. 145). 
 
 
Le processus créatif et l’acte créateur ou différentes perceptions de l’acte créateur 
 
Une des idées faussement répandue est de considérer que l’enfant, lorsqu’il dessine, est très 
créatif. Nous ne prétendons pas que l’enfant n’est pas créatif dans un contexte plus général, 
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mais que le caractère fantastique du dessin d’enfant est dû à des « maladresses » plutôt qu’à 
une volonté de la part de l’enfant de créer un mode onirique ou décousu. Précédemment, nous 
avons évoqué la portée que pouvait avoir l’éducation ou l’intérêt de l’observateur. À 
plusieurs reprises, nous avons évoqué le regard ou le jugement que l’on porte sur un dessin et  
la perception différente qu’on en a suivant l’âge. Il est intéressant de noter qu’un dessin 
d’enfant est perçu par l’enfant qui l’a réalisé ou d’autres enfants de son âge comme étant un 
dessin réaliste. Sans prendre en compte l’âge de l’auteur, l’adolescent trouvera ce même 
dessin tout simplement raté. Alors, que l’adulte ou l’artiste, pour des raisons affectives ou 
stylistiques, appréciera le dessin pour d’autres qualités. 
 
Comment est perçue la créativité de l’enfant ? À la fin du 18ème siècle, on commence à 
s’intéresser à l’enfant, à envisager l’idée de l’enfant artiste se créant sans cesse lui-même 
grâce à ses propres capacités. Certains progressistes défendaient l’idée que l’école devait 
servir l’expression libre du langage de l’enfant. Jusque là, notre société contemporaine a 
parfaitement intégré et compris les avantages de ce modèle de pensée. Au Congrès 
international de la réforme pédagogique au début du XXème siècle, Bergson décrète que 
créativité signifie ce que l’enfant crée lui-même, ce qui lui a été imposé ne faisant pas partie 
de celle-ci. Ces termes ne devraient plus être compris seulement dans un cadre artistique, 
mais dans d’autres branches de l’éducation, notamment avec la poésie et l’écriture. Bergson 
prodiguait la Création de soi par soi. Le développement d’un être implique sa 
métamorphose: Sur son chemin de vie, cette personne a passé par beaucoup d’étapes 
inévitables pour devenir ce qu’elle est, mais elle se retrouve aujourd’hui transformée. Nous 
pourrions illustrer brièvement cela par le papillon qui ne se reconnaît plus en chenille. Dans 
un aspect plus philosophique des choses, il y a là l’idée de changement complet de nature ou 
d’état. L’enfant selon Bergson ne se développe pas selon des étapes ou des âges, mais selon 
des états auxquels ils donneraient lui-même des pulsions. Bergson nomme ces pulsions “élan 
vital“ : où le moment vécu est au centre de ce développement et donne cette pulsion pour 
grandir pour se créer soi. D’où sa réflexion, qu’il ne sert à rien d’influencer de manière 
autoritaire ou d’imposer quelque chose à un enfant pour l’éduquer. Il écrit d’ailleurs : « Wie 
kann das eine werden, was es noch nicht ist, und wie kann das andere geworden sein, was es 
nicht war ? » ou Comment peut devenir quelqu’un qui n’est pas encore et, comment peut être 
devenu l’autre qui n’a pas été ? Dans notre recherche, nous ne confrontons pas l’enfant à 
l’ado, mais nous observons le rapport dans l’autre direction, de l’ado à l’enfant. (Oelkers, 
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2009, p. 1-13) À en croire Bergson, ce concept d’une création de soi perpétuelle efface toute 
chance de face à face (face à face entre l’enfant et l’ado). Ce serait une erreur de comparer un 
ado à ce qu’il a été, dans le sens où il n’y se reconnaîtra pas car il n’est plus. Dans cette 
perspective, il serait néanmoins intéressant d’observer non pas le lien entre un dessin d’enfant 
et celui d’un adolescent, mais le regard que l’un pose sur l’autre. Et étant donné que chaque 
expérience nous nourrit, on ne perçoit jamais deux fois la même chose. Notre regard est 
changé par nos expériences, il est donc impossible de se répéter, de réinterpréter quelque 
chose en copiant. 
  
Winnicott, lui, décrit la créativité comme étant une chose qui s’actionne plutôt 
inconsciemment que consciemment. Elle transparaît et reflète la particularité de chacun et 
trahit ainsi les capacités de chacun à concevoir et réaliser quelque chose de cohérent et 
nouveau. La capacité de créer en dit long sur la personne et dévoile ses capacités cognitives 
et métacognitives. Il parle de créativité comme la manière dont se construit une personne. Ce 
n’est curieusement pas le premier psychanalyste qui le fait, d’où l’importance de considérer 
ce mot “créativité“ comme synonyme de qualité de vie. À plusieurs reprises, nous avons vu 
que les termes créer et se créer sont étroitement liés et que, par extension, exister et se 
développer prenait sens uniquement dans la réaction (erleben) du moment présent. On 
développe sa créativité non seulement dans la création d’images, mais aussi dans le plaisir de 
penser, de se projeter ou en allant de l’avant à la recherche de solutions. De nouveau, comme 
le relevait Best, la volonté est un premier facteur pour créer. Un deuxième facteur qui motive 
cette volonté est le plaisir ou l’idée de jeu qui permet de créer. Certes, les pulsions 
instinctives nous poussent aussi à aller de l’avant, mais il arrive un stade où l’homme peut se 
sentir freiné dans son besoin de grandir. 
Nous revenons sur l’idée de jeu. Dans un article sur “Les écrivains et la rêverie“, Freud 
compare l’activité de l’écrivain avec celle de l’enfant en train de jouer. Nous pourrions ici 
rattacher l’écrivain créateur à chaque personne créatrice. « L’écrivain créateur réagit de la 
même façon que l’enfant qui joue. Il crée un monde de fantasmes qu’il prend très au sérieux, 
c’est-à-dire qu’il y investit une grande part d’émotions, tout en les séparant nettement de la 
réalité. L’enfant, par contre, aime à rattacher les objets et les situations qu’il imagine aux 
réalités tangibles et visibles du monde extérieur. » (Freud cité par Storr, 1974, p. 166) Cela 
suppose deux choses. Partant du postulat que l’enfant apprend en jouant et en investissant une 
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grande part de son affect et de ses émotions, nous pouvons supposer que le jeu, dans son sens 
le plus large et par tout ce qu’il implique, rend créatif. Nommée autrement, la créativité chez 
l’adulte sera animée par le fantasme. Et, si l’on n’a pas la volonté de jouer ou de créer, cela 
montre logiquement un désintérêt total pour le jeu ou l’exercice qui a été proposé. Cette 
volonté sera mesurée par l’implication du jeune dans l’exercice. Dans la réalisation d’un 
dessin, se prendre au jeu implique le mouvement et donc invite l’exploration ou la recherche 
d’idées. Intéressant sera alors d’observer si les participants de notre recherche non impliqués 
ont réussi à susciter des liens malgré tout intéressants à observer. Et, sur quoi et par quoi ont 
su rebondir les participants qui se sont engagés ?  
Pourtant, nous avons mené notre recherche dans un cadre scolaire, auprès d’élèves qui n’ont 
pas la prétention d’être à l’école pour créer, encore moins pour être créatifs. Cette conception 
ne tient sans doute qu’à notre système scolaire, mais elle reste néanmoins bien ancrée : 
l’élève n’a pas un rôle de chercheur et d’inventeur, il n’est pas libre et doit se soumettre à un 
contrôle didactique. “On devrait laisser agir les enfants comme des artistes qui ne se laissent 
pas perturber et suivent leur intuition, leur fantaisie étant l’outil fondamental de 
l’apprentissage.“ (Sully cité par Oelkers, 2009, p. 7) Sully, philosophe anglais, fut le premier 
à clamer l’enfant comme artiste. Ces réformateurs défendaient également l’idée qu’un enfant, 
s’il est assailli de modèles à suivre est freiné dans son épanouissement. Il lui est difficile, voir 
impossible de créer si une forme lui est imposée. Il est justifiable de se demander comment 
interroger et faire un pont entre la création artistique de l’enfant et celle de l’adolescent, sans 
imposer de forme qui pourrait servir de modèle ou empêcher l’ado d’exploiter sa créativité ; 
réponse à notre question de recherche. Quel modèle choisir qui ne serait perçu par 
l’adolescent, non pas comme marche à suivre, rigide, mais  comme tremplin, comme 
inspiration? 
Franz Cizek, autre grand réformateur de la pédagogie de la première moitié du XXème siècle, 
enseignant en arts visuels et aussi artiste, enseignait à ses élèves qu’il n’y avait pas de 
méthode pour représenter la nature telle qu’elle est car l’art n’est pas la nature. Il oppose ici 
le naturel et l’artificiel. Il empêchait ainsi ses élèves d’essayer d’imiter la nature. Ce qui 
importait aux yeux de Cizek était que ses élèves réfléchissent à leur production par l’échange 
verbal. Il favorise une démarche non pas esthétique ou machinale mais conceptuelle : l’élève 
grandit grâce à ses réflexions sur le moment. Chaque enfant est créatif à ses yeux et seules les 
circonstances peuvent empêcher son expression créatrice. Il était également contre l’idée 
d’évaluer la créativité ou le talent artistique, ce qui sonnerait sa perte. Ses élèves participaient 
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à son enseignement jusqu’à l’âge de quatorze ans maximum. En dessus de cet âge, 
l’application de ses méthodes devenait problématique. Les raisons ne sont pas décrites, mais 
on pourrait sans doute tirer des parallèles semblables à nos précédentes réflexions. Lui-même 
décrivait les enfants comme étant beaucoup plus créatifs que la plupart des adultes.  
Depuis un siècle, cette pensée a marqué son influence sur nos méthodes de pédagogie ou 
dans le monde artistique par la voix de pédagogues tel que Freinet, Dewey ou Stern. Toutes 
ces personnes promeuvent le non-interventionnisme, mais la plupart ont fixé leur attention 
spécialement sur le jeune enfant. Ces méthodes proposées ont néanmoins montré leurs limites 
car l’élève est vite conduit à une stagnation de son expression. En laissant à l’adolescent une 
liberté totale, il réclamera de lui-même l’enseignement de techniques diverses. Cette 
pédagogie de la “non-erreur“ possible, incite par contre certains à se lancer ou à pratiquer le 
dessin ou la peinture. 
 
L’activité créatrice est-elle synonyme de créativité, de création ou de pulsion créatrice ? 
Parce que le sens du mot créateur est proche de celui de créatif, il convient de mieux 
différencier ces deux termes : la créativité désigne l’aptitude de création, le pouvoir 
d’invention. Anzieu, définit la créativité comme « un ensemble de prédispositions de 
caractère qui peuvent se cultiver et se trouvent sinon chez tous du moins chez beaucoup. 
Tandis que la création est l’invention ou la composition d’une œuvre répondant à deux 
critères : apporter du nouveau et en voir la valeur reconnue par un public ». (Anzieu, 1981, 
cité par Guy Aznar) Il distingue ainsi la différence entre l’attitude de réinterpréter (expression 
imaginaire) et l’action de produire, de créer quelque chose de nouveau. Dans notre cas, nous 
exigerons que l’individu soit créatif et non créateur. Créateur est un métier : nos élèves, eux, 
devront réagir sur quelque chose et non pas inventer. « Travail du rêve, travail du deuil, 
travail de la création ont en commun qu’ils constituent des phases de crise pour l’appareil 
psychique et comme dans toute crise il y a un bouleversement intérieur, (…) une mise en 
question des structures acquises, une régression à des sources inemployées et c’est la 
fabrication hâtive d’un nouvel équilibre, le dépassement créateur. » (Anzieu, cité par Guy 
Aznar) Par là, on souligne le rôle essentiel d’une remise en question et d’une mise en ordre 
de choses connues dans le processus créatif. Curieusement, les phases de création sont très 
semblables à la recherche de soi, au développement adolescent. La dimension du nouveau ne 
peut apparaitre sans essayer, oser, dépasser ces schémas connus pour aller vers l’inconnu.  
 25 
L’acte créatif mérite d’être analysé au travers de plusieurs approches. Cela interroge aussi la 
façon dont perçoit cet acte la personne soumise à la réalisation d’une œuvre. Selon Legendre, 
mathématicien français, il s’agit de « la capacité de l’individu à faire quelque chose, à créer, 
produire des idées neuves et réalisables, à combiner et réorganiser des éléments. » Il conclut : 
« (...) Le tout inventé sera d’autant plus étonnant que les parties seront familières. » (Barbone 
cite Legendre, Revue Prisme, 11/2011, p. 5) Il ajoute à la définition d’Anzieu un paradoxe, 
qui est le connu amène vers l’inconnu. L’inconnu n’est donc pas totalement in-connu. Aussi, 
d’après Magistretti, professeur à l’Université de Lausanne,  être créatif signifierait s’appuyer 
sur ses connaissances, et en même temps réussir à les abandonner. Toutefois, il faut parvenir 
à oublier les normes, imposées entre autres par les apprentissages, et laisser place au hasard. 
Le fait d’utiliser ou pas ces hasards détermine le devenir d’un individu (et de son œuvre). 
Magistretti se demande si l’acte créatif se mesure à son produit qui serait, lui, une 
reconnaissance sociale. Pour lui, la créativité est dépendante, elle est très étroitement liée à la 
personne : il n’y a pas de recettes pour être ou devenir créatif sinon d’instaurer un climat 
favorable pour encourager l’enfant ou l’adolescent. Il décrit le processus créatif comme étant 
un processus hasardeux, paradoxe où il faut savoir ignorer ce que l’on sait : Notre cerveau 
met de l’ordre dans nos acquis, mais de manière implicite. Il y a une grosse part d’inconscient 
où « il faut utiliser le savoir sans le savoir ». (Revue Prisme, 2011, p. 6-7) Créer, avoir de 
nouvelles idées, agit lorsque le cerveau est au repos ou que l’on s’ennuie ou dans une 
perspective plus constructive, lorsque l’on cherche à comprendre, mais en tâtonnant. Le 
hasard apparaît dans ces deux procédés pour faire émerger nos savoirs. En quelque sorte, on 
ne crée rien, mais on recrée ou on réinterprète. Magistretti soulève ici la capacité à se sentir 
suffisamment libre pour pouvoir faire place au hasard et être créatif. Mais, l’idée d’oublier les 
normes pour pouvoir créer se discute : On ne crée pas quelque chose de solide sur rien. Tous 
s’accordent au moins sur le fait qu’être créatif est un apprentissage qui demande le 
développement de certains acquis dont une certaine confiance en soi. 
De même, tous ces postulats confluent vers l’idée que l’on ne peut pas demander à quelqu’un, 
“faible“ ou pas, de devoir créer. En terme d’exigence, il est dur de mesurer la richesse de 
l’acte créatif. Etant le miroir de nos ressources, elle pourra paraître médiocre pour 
l’enseignant, alors que le simple fait pour l’élève d’avoir produit ou même découvert quelque 





Avant d’exposer nos diverses expériences, il nous semble important de revenir sur ce qui a 
motivé notre recherche. Rappelons que nous enseignons les arts visuels et que les propos qui 
vont être énoncés sont basés sur nos constats et notre ressenti.  
En cours d’arts visuels, nous avons le sentiment que nos élèves sont souvent démotivés et 
insatisfaits. Nous déplorons également dans leurs productions un manque de créativité que 
nous cherchons sans cesse à stimuler pour leur redonner goût à la création. On a coutume de 
dire que dès l’âge de douze ans, les adolescents se désintéressent du dessin au profit d’autres  
domaines comme le sport ou l’écriture. Malgré le besoin très fort d’expression que nous 
ressentons chez nos élèves, ceux-ci semblent parfois complètement démunis devant une 
feuille blanche. Ils manifestent souvent du mécontentement et portent sur leurs productions 
un jugement sévère. Alors que la discipline des arts visuels devrait servir à cultiver l’estime 
de soi, celle-ci suscite parfois l’effet inverse. Effectivement, nous entendons en effet souvent  
les réactions suivantes : « De toute façon, je ne sais pas dessiner. », « Mon dessin est 
moche. » qui aboutissent au constat suivant : « Je suis nul. ». Les adolescents semblent 
accorder une grande importance au résultat final d’un dessin. Ils manifestent des attentes qui 
doivent être satisfaites. Dès lors, il serait intéressant de s’interroger sur les qualités qu’un 
dessin devrait réunir pour les contenter. S’agit-il d’un dessin donnant l’illusion du réel, d’un 
dessin reconnu par ses pairs, d’un mélange des deux ?   
La dimension spectaculaire d’un dessin réaliste séduit les adolescents comme bon nombre de 
personnes. Toutefois, la mise en oeuvre de celui-ci requiert des capacités d’observation et des 
habiletés techniques qui ne sont, pour la plupart des adolescents, pas encore acquises.  Il est 
donc difficile d’arriver au résultat espéré. C’est à ce moment-là que le regard des autres va 
jouer un rôle. Un dessin réaliste étant perceptible d’un seul coup d’œil, il va inévitablement 
induire le jugement des autres mais surtout de soi. La crainte du jugement est d’après nous 
une des raisons qui pourrait pousser les adolescents à rejeter le dessin. 
 
Nous arrivons aisément à reconnaître un dessin d’enfant de par ses maladresses, son trait peu 
sûr, mais existerait-il un dessin d’adolescent ? Nous avons évoqué notre ressenti face à leur 
fascination pour le dessin réaliste, nous souhaitons maintenant réfléchir au contenu de leurs 
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dessins. Dans les productions des adolescents, il semblerait que le sujet prend une importance 
non négligeable. Parmi les motifs récurrents, nous retrouvons les marques à la mode, les stars 
en vogue et les codes de langage adolescent. Les productions parfois impersonnelles de nos 
élèves traduisent d’après nous un besoin d’appartenance propre à l’adolescence. En d’autres 
termes, pour que le dessin ait de l’importance, il faut qu’il soit reconnu par les pairs. De ce 
fait, ce ne serait pas vraiment le réalisme qui  intéresse l’adolescent, mais plutôt le sujet qui 
pour être identifiable par les pairs devrait être représenté de façon réaliste. En tant 
qu’enseignantes en arts visuels, nous pensons que ce besoin d’appartenance et ce souci de 
reconnaissance peuvent parfois représenter une entrave à la créativité. Toutefois, nous 
refusons de réduire l’adolescent à l’idée fortement répandue d’être conformiste. La rédaction 
d’un journal intime, bien qu’il s’agisse d’une activité secrète, ne démontre-t-elle pas un 
besoin urgent et personnel de s’exprimer ? Ce besoin d’expression ne pourrait-il pas aussi 
être exploité à travers le dessin, malgré ce soit disant “désintérêt“ évoqué plus haut? 
 
Nous sommes convaincues du potentiel créatif de nos élèves, mais nous regrettons les 
blocages et le manque de confiance que ceux-ci manifestent pendant nos cours. Cette période 
de l’adolescence composée de doutes s’oppose à celle de l’enfance  qu’on associe volontiers 
à la liberté, au laisser aller. Dans le dessin d’enfant, la maladresse technique et le regard des 
autres ne semblent pas être un obstacle. Cet imaginaire débordant doublé d’une liberté de trait 
ne laisse pas indifférent et provoque souvent une certaine fascination.  
 
L’intérêt pour le dessin d’enfant ne date pas d’hier. Dans son livre “L’invention du dessin 
d’enfant“ Emmanuel Pernoud, professeur d’histoire de l’art contemporain à Paris, raconte 
comment les artistes se sont appropriés les œuvres des enfants et le regard qu’ils portent sur 
le monde. (Pernoud, 2003) 
 
Dès 1900, le dessin d’enfant suscite une attention particulière. On le commente, on cherche à 
le reproduire, on l’expose dans des galeries d’art. Certains artistes de la fin du XIXe siècle 
comme Gauguin, Bonnard et Vallotton cherchent à reproduire le naturel enfantin.  Des 
années plus tard, les artistes Matisse et Picasso s’intéressent à son tracé, à sa ligne tremblante 
traduisant à la fois une maladresse et une sensibilité. Au Blaue Reiter, Kandinsky et Klee 
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affirment leurs affinités créatrices avec le dessin enfantin. Kandinsky évoque la force 
inconsciente qui émane de l’enfant et qui s’exprime dans ses dessins par le regard naïf qu’il 
pose sur le monde. Selon lui, un adulte initié ayant bénéficié d’une formation académique 
produira des dessins corrects mais dénués de vie, tandis qu’un individu sans formation 
artistique réalisera un dessin vivant mais manquera de technique. Kandinsky se méfie de 
l’emprise pédagogique sur le dessin enfantin. Il a lui-même collectionné des dessins d’enfant 
et en a prélevé des motifs pour créer ses propres peintures. De son côté, Klee associe le 
dessin enfantin à la pureté, la naïveté et la primitivité de l’homme. Ses dessins subissent un 
bouleversement stylistique lorsqu’il découvre les productions graphiques de son fils alors âgé 
de quatre ans. Nous reconnaissons cette influence dans l’univers poétique et féerique de ses 
oeuvres. Ce qui rassemble Klee et Matisse dans l’intérêt qu’ils portent pour le dessin 
enfantin, c’est l’usage de la ligne. Matisse déclare :  « Il faut regarder toute sa vie avec des 
yeux d’enfants. » Il précise qu’il faut garder cette fraîcheur et cette naïveté au contact des 
objets. Selon lui, il faut faire cohabiter la perception de l’enfant et la maîtrise des objets. 
Matisse prétend que les enfants ne sont pas des artistes puisqu’ils ne savent pas ce qu’ils font. 
Il insiste sur le fait que le résultat est le fruit d’un long travail de préparation, que la créativité 
va de pair avec la difficulté. Voir les choses comme si on les voyait pour la première fois, 
demande un effort que seul un artiste ayant la maîtrise des objets peut réaliser. Sa fascination 
pour le dessin d’enfant a eu une influence sur son style. Cette inspiration se manifeste dans 
certaines de ses œuvres par l’absence de modelé, la simplicité des moyens, l’utilisation 
d’aquarelle et l’insertion de l’écriture dans l’image. Comme dans les dessins d’enfant, cette 
écriture au style particulier est utilisée pour désigner un objet présenté ou pour poser sa 
signature. Certaines œuvres de l’artiste présentent une combinaison  entre le dessin d’enfant 
et des inspirations byzantines et égyptiennes. Matisse, Klee, et Mirõ se sont tous les trois 
intéressés au dessin d’enfant par l’intermédiaire de leurs propres enfants. Dans les 
Demoiselles d’Avignon, Picasso peint un nez de profil et un visage de face. Cette façon de 
représenter les objets rappelle dans l’évolution du dessin enfantin le stade du réalisme 
intellectuel. Dans son dessin, l’enfant a besoin de faire figurer ce qu’il sait. L’objet apparaît 
de manière à ce qu’on puisse le reconnaître. Tout comme Kandinsky, Picasso se méfie de 
l’emprise de la pédagogie sur le dessin. La perception du dessin d’enfant est selon lui non 
scolaire et échappe au réalisme visuel imposé par l’école. Contrairement à Matisse qui 
critique l’enfant par sa non maîtrise de l’objet, Picasso considère celui qui ne sait pas comme 
le maître de celui qui sait. L’enfant n’échappe pas aux clichés. L’enfance associée à la 
naïveté, la liberté et la résistance aux codes est également présentée comme l’âge des 
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potentialités perdues. Dans les années 50, le mouvement Cobra inspiré entre autres par l’art 
naïf et primitif, définit les gribouillages enfantins comme une expression primitive que 
l’adulte ne pourrait retrouver qu’en ayant recours à l’automatisme. Ce mouvement s’intéresse 
particulièrement à des formes artistiques non influencées par les normes et considère que le 
dessin d’enfant est l’expression d’une liberté sans limites. Dubuffet souhaitant lui aussi se 
libérer des normes esthétiques conventionnelles, est fasciné par la production picturale des 
enfants, des malades mentaux et des prisonniers. Il peint notamment une série de portraits de 
façon naïve et volontairement maladroite. Le dessin d’enfant l’intéresse parce qu’il signifie 
l’inculture et l’ignorance. L’enfant est selon lui malléable et son dessin va, pour être reconnu, 
évoluer vers un conformisme. 
 
La liste des artistes influencés par le dessin d’enfant est longue et nous faisons le choix de 
n’en donner qu’un bref aperçu. L’intérêt porté à cette activité se retrouve entre autres chez les 
scientifiques, les chercheurs, les psychologues et les historiens. Nombreux sont ceux qui en 
parlent, cherchent à l’expliquer, à l’interpréter et élaborent des théories à son propos. Au 
fond, tout le monde semble en parler exceptés les enfants. Ces discours, qui sont en réalité 
souvent des projections en disent finalement plus sur la personne qui les exprime que sur les 
dessins en question. Qu’il existe autant de sujets autour du dessin enfantin n’est pas anodin. 
Celui-ci fait l’objet de notre curiosité et suscite des réactions. Comme nous avons tous 
dessiné dans nos premières années, que l’intérêt pour cette activité disparaît souvent avec le 
temps et qu’il n’existe vraisemblablement pas de « dessin d’adulte » à proprement parlé, cela 
donne au dessin d’enfant un caractère précieux. Nous entretenons avec lui un rapport affectif, 
lié à une certaine nostalgie. Les exemples d’artistes cités par Emmanuel Pernoud dans sont 
livre ”L’invention du dessin d’enfant”, sont déjà des artistes qui datent d’une certaine époque. 
Qu’en est-il actuellement dans l’art contemporain ? S’inspirent-il encore du dessin d’enfant ? 
 
En tant qu’artistes et enseignantes en arts visuels, le dessin enfantin représente une liberté 
d’expression que nous avons de la peine à retrouver dans nos productions et dans celles de 
nos élèves. Rappelons que ce qui a donné l’impulsion de départ à notre recherche est le livre 
de Ericailcane Potente di Fuocco dans lequel l’illustrateur met en relation ses propres dessins 
d’enfant et leur réinterprétation vingt ans plus tard. Ce livre agite toutes les représentations 
que l’on a du dessin d’enfant. Par la réinterprétation, l’artiste pose un regard d’adulte et 
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d’illustrateur sur son enfance. Comme nous l’avons déjà dit, le compromis entre l’univers 
fantastique du dessin d’enfant et le savoir faire de l’artiste nous fascine.  
Nous avons parlé précédemment de la difficulté que nous ressentons face à des élèves 
démotivés et en manque de confiance. Nous avons également évoqué  le côté impersonnel de 
leurs productions. En nous basant sur ce livre et sur la démarche artistique de l’auteur, nous 
souhaitons proposer à nos élèves une autre approche du dessin. En partant d’un dessin 
d’enfant, nous demanderons à nos élèves d’en faire leur propre interprétation. Ainsi, l’idée 
serait de mener les élèves dans un processus créatif en testant leurs capacités d’exploration. À 
travers cette démarche, nous espérons stimuler leur créativité. 
Pour nous, la créativité représente la capacité à observer, trouver des solutions, faire des 
choix, se laisser aller, s’exprimer en développant son imaginaire personnel. Pour être créatif, 
il faut avoir confiance, savoir prendre des risques, se sentir libre et se détacher des 
stéréotypes. Les cours d’arts visuels devraient représenter l’espace privilégié pour faire 
l’apprentissage de sa créativité, d’où l’importance du climat mis en place. L’exercice de 
réinterprétation que nous proposons mobilise selon nous ces compétences. Ce procédé permet 
de traduire l’univers visuel du dessin d’enfant avec notre propre langage, nous devenons alors 
l’auteur d’une nouvelle histoire où tout est à réinventer. Il s’agit d’une réinterprétation 
d’après modèle et non d’une reproduction. Ce processus passe par une première phase 
d’observation et d’analyse. Dans la deuxième phase, il est question de sélection, de choix, de 
confrontation avec ses idées et ses représentations pour aboutir à la  dernière phase qui est 
celle de la réalisation. Dans cet exercice, réinterpréter est un moyen de se définir face au 
passé, face à l’enfance.  
Nous avons observé pendant les cours que l’absence de contrainte peut désécuriser l’élève. 
Le dessin d’enfant serait donc la contrainte de base à partir de laquelle l’élève se sentirait 
libre de créer, la difficulté étant de s’en inspirer sans le copier. En proposant la 
réinterprétation d’un dessin d’enfant, nous espérons sécuriser et décomplexer l’adolescent par 
rapport à son manque d’aisance technique, l’enjeu étant qu’il arrive à se débarrasser des 
normes esthétiques existantes, tout en retirant satisfaction de ses productions. Nous percevons 
l’enfant comme le héros de son dessin. Par la réinterprétation, l’adolescent ne pourrait-il pas 
lui aussi l’incarner ?  De cette manière, il sera intéressant de voir si les motifs récurrents que 
nous évoquions plus haut réapparaissent, et si oui sous quelle forme. Peut-être s’intègreront-
ils dans un univers plus personnel ?  
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Notre travail grâce à une collection de dessins interroge le regard que l’adolescent porte sur le 
dessin d’enfant. Il s’agit d’une analyse du dessin d’enfant par l’adolescent. De manière plus 
générale, en choisissant le livre d’Ericailcane comme point de départ, nous sommes dans une 
démarche de préparateur de séquence qui chercherait à stimuler l’adolescent par une 
démarche d’artiste. Le dessin d’enfant peut-il stimuler la créativité des adolescents ? Quel 





• Ils rejettent le dessin d’enfant 
Nous avons bien conscience du risque que nous encourons en soumettant un dessin enfantin à 
des adolescents. En outre, s’ils repoussent ce dessin, c’est peut-être dû au fait que celui-ci ne 
correspond pas à leurs critères esthétiques. Nous constatons qu’un dessin satisfait 
l’adolescent lorsqu’il donne l’illusion du réel. Il s’agit peut-être d’un a priori, mais la 
dimension spectaculaire du dessin semble avoir bien plus d’importance que sa dimension 
narrative.   Nous supposons également que l’adolescent souhaite tirer un trait sur tout ce qui 
le ramène à l’enfance. Ce que raconte le dessin d’enfant n’est peut-être plus en adéquation 
avec ses préoccupations et ses références d’adolescents. Le dessin d’adolescent se limiterait-
il à la figuration de motifs récurrents partagés par leur groupe d’appartenance ? Il sera 
intéressant d’observer si ces thèmes récurrents apparaissent dans leurs productions.   
 
• Ils copient le dessin d’enfant 
Dans ce cas, nous pouvons supposer que l’exercice est mal compris. Pour éviter la confusion, 
il sera nécessaire de reformuler la consigne. Dans ce que nous proposons, le dessin d’enfant 
représente le cadre de base. Toutefois celui-ci n’est pas un modèle à copier, mais plutôt une 
source d’inspiration entraînant l’impulsion de départ propice à la création d’un nouveau 
dessin. Alors que le dessin d’après modèle peut d’après nous sécuriser 
l’adolescent,   l’exercice du dessin libre, mobilisant un certain savoir-faire, peut traduire son 
incapacité à représenter ses intentions figuratives. Nous constatons dans notre pratique 
d’enseignantes l’importance considérable du résultat, du produit fini. Celui-ci peut être à la 
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fois gratifiant et rabaissant selon le regard qu’on porte dessus. Confronter l’adolescent à une 
production d’enfant entraînera peut-être un questionnement sur sa progression en dessin. 
Nous sommes conscientes de ce risque, mais nous espérons que le dessin d’enfant peut 
également lui redonner confiance et lui permettre de dialoguer avec son passé. 
 
• Ils exploitent le dessin d’enfant pour en créer quelque chose de personnel  
Comme nous l’avons vu, l’illustrateur Ericailcane se sert des caractéristiques du dessin 
d’enfant comme outils pour sa propre création. Il met en relation le dessin d’enfant et sa 
réinterprétation sur une double page laissant apparaître leurs similitudes et leurs différences. 
Il recrée de nouvelles créatures en s’appuyant sur celles qu’il a observées. Au fond, ses 
créatures évoluent avec lui. 
Le dessin d’enfant représente, d’après nous, un mélange d’abstraction et de figuration. Ainsi 
les éléments du dessin non identifiables pourront être traduits par les élèves en laissant libre 
cours à leur imagination et les sujets identifiables pourront être personnalisés ou supprimés. 
L’adolescent fait le choix de conserver, supprimer et transformer tout ce qu’il souhaite. Quels 





Plan de recherche 
 
Pour tenter de répondre à nos questions, nous avons fait différentes recherches avec un public 
composé en majorité d’adolescents. Mis à part une recherche annexe qui ressemble à une 
dictée visuelle, les autres traitent du dessin d’enfant et de sa réinterprétation.  
La première recherche sera une réinterprétation à partir de son propre dessin d’enfant, tout 
comme l’a fait Ericailcane.  
La deuxième recherche sera un dessin à partir d’un texte écrit, inspiré d’une œuvre de Jean-
Michel Basquiat et la troisième recherche sera composée de deux étapes : 
• Première étape : La réalisation d’un dessin à partir d’une histoire racontée pour des élèves 
de première année primaire de l’École de Floréal. 
• Deuxième étape : Réinterprétation d’un dessin sélectionné parmi les réalisations des enfants 
de première année primaire de notre recherche précédente. Toutes les personnes testées 
seront confrontées au même dessin. Nous testerons trois classes. 
La quatrième recherche examinera les dessins d’élèves d’une même classe. Toute la classe 
exécutera une réinterprétation par rapport à l’histoire contée aux élèves de Floréal, tandis qu’ 
une moitié de la classe seulement, pourra profiter du dessin d’enfant sélectionné. 
La cinquième recherche aura uniquement une fonction de vérification. Elle comparera les 
productions de mêmes élèves une fois travaillant d’après un texte, puis d’après le dessin 
d’enfant utilisé précédemment.  
 
 
Cadre général de réalisation 
 
Nous souhaitons que ces exercices soient perçus comme des jeux, que les élèves ressentent le 
plaisir de créer. Pour cela, ils doivent échapper aux contraintes scolaires. Ces divers exercices 
ne font pas l’objet d’une évaluation, l’élève est libre de créer ce qu’il souhaite, de faire des 
erreurs. Afin d’élargir les possibilités d’expression, nous avons décidé de leur donner accès à 
tout le matériel dont nous disposions. Nous avons également réfléchi à la disposition des 
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tables pour que la salle de dessin ressemble davantage à un atelier, l’objectif étant de créer un 
petit événement qui sort du cadre scolaire habituel. Nous souhaitons pour les élèves installer 
un climat de confiance pour que nous puissions les accompagner au mieux dans cette 
démarche tout en évitant de trop intervenir. 
 
 
RECHERCHE 1 : Réinterprétation de son propre dessin d’enfant 
 
1.1 Questionnement  
À travers cet exercice, nous voulons observer quel regard les adultes et les adolescents 
portent sur leur dessin d’enfant et comment ceux-ci vont se le réapproprier. Nous espérons 
par le dessin d’enfant donner à l’élève un élan inventif.  
 
Hypothèses : 
-Ils rejettent le dessin d’enfant. 
-Ils font une copie du dessin d’enfant. 
-Ils se servent du dessin d’enfant pour créer quelque chose de personnel. 
 
1.2 Cadre de réalisation 
La consigne de cet exercice était la suivante : 
« Choisis un dessin de ton enfance (de 4 à 12 ans) et réinterprète-le. » Support et technique 
libre.  « Inspire-toi de ce dessin pour créer ton propre dessin ». Avant et après la réalisation 
du dessin, nous avons distribué aux élèves un questionnaire. Ce questionnaire interroge le 
contexte dans lequel a été réalisé le dessin d’enfant, le rapport que les personnes testées 
entretiennent avec les arts visuels et plus particulièrement avec le dessin, les choix qu’elles 
vont faire lors de la réinterprétation du dessin d’enfant, ce qu’ils vont conserver, transformer 
ou supprimer, et le regard qu’elles portent sur la première version (le dessin d’enfant) et la 
deuxième version (sa réinterprétation). 
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Cette première recherche a eu lieu lors d’un stage d’initiation aux arts visuels à l’école d’art 
Ceruleum à Lausanne.  Les élèves qui s’inscrivent à ce stage ont entre 14 et 19 ans. Ils ont 
une semaine pour découvrir différentes facettes des arts visuels. Certains d’entre eux sont 
intéressés à poursuivre leur formation dans une filière artistique et ont déjà une pratique à 
côté de l’école. Les personnes testées sont dans la tranche d’âge de nos élèves du secondaire. 
Nous sommes dans un contexte d’atelier. Comme il s’agit d’une école d’art, le matériel dont 
disposons est extrêmement varié. Les élèves travaillent face à face, sur des tables disposées 
en carré. Nous avons délibérément choisi d’étaler tout le matériel de manière à ce que les 
élèves puissent en disposer à leur guise. Nous proposons également différents formats de 
papier de différentes qualités. L’école offre également la possibilité d’utiliser internet et une 
photocopieuse. 
L’exercice proposé, questionnaires inclus s’est déroulé sur trois heures. Parmi les 13 élèves 
présents, certains ne pouvaient pas amener leur propre dessin d’enfant, c’est pourquoi nous 
en avons sélectionné cinq que nous leur avons mis à disposition. Ils pouvaient ainsi en choisir 
un pour réaliser l’exercice. Nous prenons le parti de ne pas être interventionnistes afin 
d’éviter d’influencer leur choix. Nos seules interventions concernent la reformulation de la 
consigne et l’explication d’éléments du questionnaire. Une fois l’exercice fini et les 
questionnaires remplis, nous présentons notre livre de référence Potente di Fuocco de 
Ericailcane.  
Nous avons également soumis cet exercice à des adultes. Parmi eux, deux collègues 
enseignantes en arts visuels et artistes ont réalisé un nouveau dessin à partir de leur propre 
dessin d’enfant. Comme cette recherche concerne avant tout les adolescents, nous n’allons 
pas nous attarder sur leur réalisation.  
 
1.3 Observations 
Nous remarquons que la consigne n’est pas toujours claire pour tout le monde. Certains 
élèves nous ont posé la question : « Est-ce que c’est juste comme je fais ? «  Nous revenons 
donc souvent sur la consigne en disant que l’idée n’est pas d’imiter ou de copier le dessin, 
mais plutôt de s’en inspirer pour créer autre chose. Certains nous disent qu’ils ne savent pas 
comment commencer. Des élèves prennent des libertés alors que d’autres restent très fidèles 
au dessin de base. Les élèves ont en général bien profité du matériel mis à disposition. Ils ont 
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fait du collage, de l’aquarelle, ont dessiné au stylo, au crayon gris et ont utilisé parfois des 
fonds en couleur. Certains ont repris tous les éléments du dessin et l’ont colorié ou refait avec 
une autre technique. Les élèves qui ont amené leur propre dessin y sont restés très fidèles. 
Les autres sont partis plus librement dans une réinterprétation du dessin de base. Les élèves 
qui ont pris des libertés sont ceux qui présentent le plus d’aisance technique. 
 
1.4 Résultats  
Lorsque nous posons la question de l’âge auquel le dessin d’origine a été réalisé, nous 
remarquons que certains ne sont pas tellement éloignés de cette période. Bon nombre d’entre 
eux, sont partis dans une copie conforme du dessin d’enfant ne modifiant que la technique de 
réalisation. Il peut s’agir d’un problème de compréhension de la consigne. Toutefois, nous 
supposons que la distance temporelle séparant le dessin d’origine et sa réinterprétation est 
parfois trop mince. Cet exercice, plaçant l’élève face à sa progression en dessin, peut créer 
des blocages lorsque celui-ci ne dispose pas des outils nécessaires à la réalisation souhaitée. 
La copie serait selon nous un moyen pour l’élève de se réfugier dans quelque chose qu’il 
maîtrise déjà. S’ils travaillent d’après leur propre dessin, celui-ci est chargé 
émotionnellement. En nous entretenant avec certaines personnes, nous constatons que si le 
dessin a été réalisé dans un but précis, dans l’idée de l’offrir par exemple, cela limite les 
prises de liberté quant à sa réinterprétation.  
En bref, nous remarquons deux tendances: ceux qui ont modifié le sens de l’image 
(personnalisation) et ceux qui sont restés dans la même sémiologie que l’image de départ 
Le dessin d’enfant cadre l’exercice, mais sa réinterprétation nécessite une certaine autonomie, 
une aisance dans le dessin libre que tout le monde n’a pas. En outre, cet exercice nécessite 
une prise de risque qui met l’élève en danger. Si celui-ci n’arrive pas au résultat souhaité, il 
peut porter sur son dessin un jugement sévère et perdre confiance en lui. Ajoutons à cela que 
lorsque nous interrogeons les élèves sur ce qui pour eux est important dans la réalisation de 
leur dessin, ceux-ci répondent majoritairement l’esthétisme. Dans la question « Quels sont les 
critères d’un dessin réussi ? », les personnes évoquent le réalisme en deuxième position après 
l’originalité. L’exigence grandissante de réalisme chez certains adolescents peut alimenter le 
constat du « je ne sais pas dessiner ». 
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La personne qui part dans la copie n’envisage pas son dessin comme source d’inspiration 
mais davantage comme un modèle. Le modèle dans cet exemple a plutôt été source de 
blocages. Il est intéressant pour nous de constater que ce qu’on pensait avoir un pouvoir 
désinhibant peut en fait créer l’effet inverse. Rappelons que les besoins des enfants et des 
adolescents par rapport au dessin sont différents. Pour l’enfant, la valeur significative des 
choses prend le pas sur leur valeur plastique. Pour l’adolescent, l’aspect visuel passe avant le 
souci narratif.  
En interrogeant les élèves sur ce qu’ils pensent du dessin d’enfant, ceux-ci évoquent en 
premier lieu le côté drôle et vivant du dessin. Dans la réinterprétation de celui-ci, ils sont une 
majorité à vouloir modifier la technique utilisée tout en gardant le sujet du dessin. Ils ont 
vraisemblablement besoin de donner une signification et un aboutissement au dessin, bien 
que l’aspect visuel de celui-ci demeure prioritaire. Ceci n’est selon nous pas étonnant. Nous 
avons vu la fascination que les gens ressentent face au dessin d’enfant et le besoin que ceux-
ci ont de l’interpréter, de lui donner un sens. C’est d’ailleurs pour cette raison que nous 
pensons que ce besoin d’interpréter un dessin d’enfant peut servir de pulsion créatrice.  
 
Lorsque nous interrogeons les personnes sur le rapport qu’ils entretiennent avec la discipline 
des arts visuels à l’école, certains évoquent la rareté des projets personnels, le cadre scolaire 
trop rigide, leurs blocages, le besoin de plus de structure et l’impact de l’évaluation. Pour 
cette question, nous n’avons pas proposé de choix multiples, ce qui rend son analyse 
compliquée. Nous remarquons toutefois que l’élève a besoin d’un cadre structurant pour 
pouvoir être créatif, qu’il a besoin qu’on lui propose des sujets libres, mais qu’il est souvent 
en panne d’inspiration.  
Nous souhaitions à l’origine que les personnes testées travaillent à partir de leur propre dessin 
d’enfant, or nous constatons que les personnes qui ont travaillé à partir d’un dessin ne leur 
appartenant pas, présentent des différences. Elles ont choisi un dessin, se sont emparées du 
sujet et ont pris davantage de libertés dans la réinterprétation de celui-ci, tout en y  intégrant 
leur propre style. Nous pensons qu’elles ont plus de distance, même si le dessin d’enfant les 
ramène aussi à leur propre enfance. Elles ont réussi à personnaliser le dessin et à raconter à 
travers celui-ci une nouvelle histoire. Cet échantillon est composé de personnes plus âgées 
munies d’un bagage artistique plus important. Malgré tout, il est intéressant de se poser la 
question de l’utilité de travailler avec son propre dessin. 
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Toutefois, face aux blocages observés dans cet exercice, nous souhaitons éviter, pour la suite 
de notre recherche, de demander aux élèves de partir de leur propre dessin, estimant que 
celui-ci peut représenter un obstacle à leur créativité. Nous n’avons pas de renseignement sur 
le contexte de réalisation du dessin d’enfant, c’est pourquoi, par la suite, nous faisons le 
choix de mieux contrôler ce paramètre. Au lieu d’être décomplexé par le dessin d’enfant, les 
adolescents constatent leur manque de progression dans cette matière. Afin de permettre aux 
élèves de lâcher prise, d’être créatifs et de prendre du plaisir, que devons-nous mettre en 
place ? Les arts visuels devraient permettre avant tout aux élèves de trouver du plaisir dans la 
création, c’est pourquoi nous allons maintenant nous concentrer sur les conditions de 
réalisation. Nous allons laisser un moment de côté le dessin d’enfant pour y revenir plus tard, 
estimant que ce pont entre l’enfance et l’adolescence demeure un sujet intéressant.  
 
 
RECHERCHE 2 : Dictée visuelle à partir d’une œuvre de Jean-Michel Basquiat 
 
1.1 Questionnement  
Suite aux blocages ressentis face à la première expérience, nous souhaitions tester tout autre 
chose. Nous voulons axer cette deuxième expérience sur le lâcher prise et nous interroger sur 
les conditions favorisant la créativité. Nous ne partons plus d’une image mais d’un texte. 
1.2 Cadre de réalisation  
Dans cet exercice nous proposons une dictée visuelle à partir d’une œuvre de Jean-Michel 
Basquiat. Pour ce faire, nous leur avons lu trois fois un texte écrit par nos soins à partir de 
l’œuvre. Nous leur avons ensuite distribué un questionnaire : l’idée est de travailler cette fois 
à partir d’un texte. Nous laissons le dessin d’enfant un moment de côté pour nous intéresser 
davantage au processus créatif. L’œuvre choisie est très expressive puisqu’il s’agit de ”Skull” 
datant de 1981. Cet exercice est une réinterprétation par le texte, il n’y a donc pas de support 
visuel. On sait que Basquiat peignait en écoutant du jazz, notamment Miles Davis. Pour cette 
raison, l’exercice s’effectue sur fond de Miles Davis. Une fois qu’ils ont terminé leur 
ouvrage, nous leur avons présenté l’œuvre de Basquiat. Ensuite, nous avons distribué aux 
élèves les questions suivantes : 
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• Quel regard portes-tu sur cette œuvre de Basquiat ? 
• Qu’est-ce que ça exprime pour toi ? Peux-tu la décrire ? 
• Si tu la compares à ton dessin, ressens-tu quelque chose de semblable ? 
• Y a-t-il des similitudes avec ton dessin ? Si oui lesquelles ? 
• Quels éléments du texte as-tu utilisés pour ton dessin ?  
• As-tu appris quelque chose avec cet exercice ? En quoi est-ce différent de ta manière 
habituelle de travailler ?  
 
Comme pour l’expérience précédente, nous avons affaire à des adolescents venus faire un 
stage d’été à l’École d’art visuels Ceruleum. Il s’agit donc à nouveau de personnes 
manifestant un intérêt, une curiosité pour l’art. Nous ne sommes à nouveau pas dans un cadre 
scolaire et ces derniers ne sont pas évalués pour ce qu’ils produisent. 
 
S’il s’agit toujours de travailler dans un atelier, les conditions sont différentes puisque les 
élèves travaillent debout et sur chevalets. Nous leur avons proposé un format A1 tout en leur 
laissant la liberté de le transformer à leur guise. En étant debout et en travaillant sur grand 
format, il y a aussi une idée de libération du geste. Le matériel à disposition est très riche 
comme pour l’exercice précédent. L’exercice, questionnaire inclus s’est déroulé sur trois 
heures. Nous souhaitons, comme pour l’exercice précédent, limiter au maximum nos 
interventions et prendre davantage une posture d’observatrices. 
 
Le texte auquel les élèves étaient confrontés et qui décrit l’œuvre de « Skull » est le suivant: 
 
” Cette peinture vient de mon ventre. Tout est instinctif. Jamais rien commandité. Jamais rien 
n’est commandé. C’est ma tête, là, sur le tableau. Ma tête de trois quarts. Elle ne me 
ressemble pas. Plutôt celle d’un vieux roi. Le roi, l’homme, le clochard est fâché. Ou peut-
être frustré, grognon, insatisfait. Ulcéré serait trop dire. Mais, froissé et… et… et... Il est 
grognon. Il réfléchit. 
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Oui, il a beaucoup dans la tête. Il est occupé. Sa tête est une fabrique, une machine à penser, 
un appareil à cogiter. Il rumine les couleurs. Ça sort. Ça rentre. Je peux lire à travers. 
Je peux lire des pensées qui cheminent. Ruminer, c’est comme un labyrinthe. Avec des pièces. 
On s’y cogne. Sa tête. Son cerveau. Ses dents en or, telles celles d’un mastodonte. 
Au juste, c’est quoi un mastodonte ?  
Des chemins de fer. Ouais, ça aussi. Les pensées. Elles rentrent et elles sortent. Hin und her. 
Ici et là. Des points de sutures tout autour, ici et là, hin und her, empêchent mon esprit de 
s’évader. Comme ça, on construit une clôture ! Toi, toi et toi ne sortirez pas d’ici. Ici, c’est 
mon cerveau. Un labyrinthe de pensées qui ne veulent rien dire. Pas grand-chose en tout cas. 





                                  SKULL DE JEAN-MICHEL BASQUIAT, 1984 
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1.3 Observations 
Les élèves prennent des libertés et mélangent les techniques à leur guise. Ils sont concentrés 
et s’expriment sur toute la page, utilisant le collage, le crayon, la peinture, le pastel, l’encre 
de Chine, etc. 
Ils font d’abord une esquisse sur un papier maculature pour savoir comment disposer les 
éléments qui composeront le dessin. Il faut noter aussi que pendant la lecture, certains ont 
écrit des mots-clefs sur une feuille. Jamais, les élèves ne nous ont demandé si ce qu’ils 






Les résultats sont étonnants et pour la plupart très expressifs. Ils semblent vraiment avoir pris 
du plaisir à cette expérience. Les couleurs sont plutôt intenses, les traits spontanés, les dessins 
ont une dimension fantastique. Il est certain que nous avons délibérément choisi une œuvre 
très expressive et que le texte l’était lui aussi. Il ne s’agissait pas vraiment de la description 
d’une œuvre, mais plutôt de la description d’un état, d’un ressenti. Il semblerait que chacun 
ait, au travers de cette œuvre, incarné sa personne. Il est vraiment intéressant de voir quels 
mots ont retenu leur attention. Les élèves se sont accrochés à des éléments du texte qu’ils 
avaient eux-mêmes sélectionnés, et les ont traduits par l’image de façon vraisemblablement 
décomplexée. 
L’aspect riche, foisonnant et généreux de leur production nous laisse penser qu’ils se sont 
sentis libres et que le fait de travailler d’après un texte leur a permis d’exercer leur créativité 
sans complexe. Les réponses du questionnaire, distribué après la réalisation du dessin, 
présentent un enthousiasme qui ne fait qu’agrémenter ce constat. Cet exercice proposé a 
permis aux élèves de travailler sur leur ressenti et l’accès aux différents moyens techniques a 
vraisemblablement contribué à la richesse de leur production. Rappelons toutefois que ces 
élèves, même s’ils ne sont de loin pas des experts, présentent un intérêt pour les arts visuels. 
Il est évident que certains ont plus d’aisance technique que d’autres. Certains dessins 
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semblent aussi plus contenus et plus timides dans le trait. Le moment de la confrontation à 
l’œuvre est intéressant. Ce n’est pas une dictée visuelle traditionnelle. Dans cet exercice, il 
n’y a pas de juste ou de faux. Chacun a créé son œuvre, chacun a interprété le texte et l’a 
retranscrit à sa manière. Rappelons que le texte n’étant pas écrit par Basquiat, il est déjà le 
fruit d’une interprétation. Il est évident qu’une fois le dessin terminé, on n’échappe pas à la 
comparaison entre les productions et au regard des autres. Comme il s’agit d’un dessin 
d’expression, ceux qui ont une aisance technique plus affirmée sont peut-être partis 
davantage dans quelque chose de figuratif tandis que d’autre sont partis dans l’abstraction. 
Les résultats montrent une implication et les élèves semblaient dans l’ensemble plutôt 
satisfaits de leur production. Nous gardons en tête ces résultats avec peut-être l’idée d’y 
revenir par la suite. 
Sans vouloir généraliser, nous constatons que lorsque les élèves travaillent à partir d’un texte, 
ils se sentent vraisemblablement plus libres. On le lit dans leurs réponses au questionnaire, 
travailler d’après un texte leur a plu, ils se sont sentis libres d’exprimer leur ressenti. Nous 
allons toutefois garder notre idée de partir d’un dessin. 
Pour notre troisième recherche, nous souhaitons revenir au dessin d’enfant. Ce pont entre 
l’enfance et l’adolescence nous semble vraiment une piste intéressante. L’idée serait de 
choisir un dessin semblable pour tous. Nous souhaitons réaliser notre expérience également 
dans un cadre scolaire. Comme un de nos objectifs de pédagogue est de relancer l’intérêt des 
adolescents pour le dessin, il est normal que nous ne nous adressions pas uniquement à des 
élèves motivés par cette discipline. L’idéal serait de travailler avec des élèves du secondaire I 
et II. Comme les stages de vacances continuent à Ceruleum, nous allons quand même 
continuer à leur soumettre l’exercice. Il est toujours intéressant d’avoir des résultats de 
personnes du même âge investies dans le dessin, et d’observer si celles-ci prennent 
réellement plus de libertés. 
Le fait de choisir un seul dessin commun pour tous nous permettra de mieux mesurer les 
libertés prises et les choix opérés dans la réalisation de celui-ci. Nous souhaitons éviter les 
blocages de la première expérience, estimant que celle-ci mettait davantage en évidence un 
manque de progression des élèves présentant des difficultés. Nous n’avions également pas du 
tout de renseignement concernant le contexte de réalisation du dessin de base.  
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Notre troisième est donc composée de deux étapes. La première est la réalisation d’un dessin 
d’après histoire par des élèves d’une classe de première primaire. Et la seconde est la 
réinterprétation de l’un de ces dessins par différents adolescents provenant du secondaire I, 




Rappelons que notre troisième recherche est composée de deux étapes qui sont la réalisation 
d’un dessin par une classe de première année primaire de Floréal, et la réinterprétation d’un 
de ces dessins par différentes classes composées d’adolescents. 
• Étape n°1 
Réalisation d’un dessin par des élèves de l’école de Floréal 
1.1 Questionnement  
Notre idée est d’avoir en main tout le processus de la réalisation du dessin d’enfant jusqu’à sa 
réinterprétation par un adolescent. En proposant à une classe de première primaire de faire un 
dessin, nous avons des renseignements sur le contexte de réalisation, ce qui nous manquait 
lors de l’expérience 1. Nous allons ensuite sélectionner un seul dessin et le soumettre à un 
public adolescent. Ceci va nous permettre d’entrer plus finement dans l’analyse des 
productions. Comme l’expérience précédente s’est soldée par une réussite, nous allons à 
nouveau travailler à partir d’un texte.  
 
1.2 Cadre de réalisation  
Dans cet exercice, nous proposons à une classe de première année primaire de réaliser un 
dessin à partir d’un extrait d’histoire sélectionné par nos soins. Les enfants sont d’abord assis 
par terre en cercle et nous leur racontons l’histoire choisie. Une fois celle-ci terminée, il y a 
une discussion. Ils rejoignent ensuite chacun une table, ferment leurs yeux, puis écoutent à 
nouveau l’histoire. Nous leur distribuons ensuite une feuille blanche au format A2, et leur 
demandons de faire un dessin en relation avec l’histoire que nous venons de leur narrer. 
Lorsque chaque enfant a fini son dessin, nous lui demandons de nous l’expliquer.  
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L’âge du public concerné n’a pas été choisi par hasard. Ce sont des enfants âgés de 6 à 7 ans. 
Cet âge correspond, dans le développement du dessin enfantin, au stade du réalisme 
intellectuel. C’est à ce moment-là que l’enfant a besoin de faire figurer sur le papier ce qu’il 
sait. L’objet apparaît de manière à ce qu’on puisse le reconnaître. Les dessins sont 
caractérisés par ce que nomme Luquet le phénomène de transparence et les points de vue 
multiples. Les dessins réalisés à ce stade du développement présentent souvent un mélange 
d’éléments identifiables et d’éléments qui demeurent pour nous encore abstraits. L’histoire 
n’est pas non plus choisie par hasard. Elle décrit une ambiance, un personnage principal dans 
lequel l’enfant, par le dessin, pourrait se projeter. Cette histoire a quelque chose d’un rêve. Le 
héros entre en interaction avec différents éléments auxquels l’enfant peut se raccrocher. Dans 
cette histoire figurent des mots que l’enfant sans l’aide de l’image ne connaît peut-être pas. 
Cela n’a pas d’importance, ils en feront leur interprétation. 
Les onze enfants qui ont participé à cette expérience sont en première année primaire à 
l’école de Floréal. Après une demande auprès de leur enseignante, nous les avons accueillis à 
la HEP dans la salle utilisée pour la didactique des arts visuels. Nous avions, comme à notre 
habitude, rassemblé les tables dans l’idée de mettre en place un climat agréable. Comme pour 
chaque expérience mise en œuvre jusqu’à présent, nous avons mis à disposition un maximum 
de matériel, même si celui-ci, destiné à des enfants, était choisi de façon plus ciblée. Il y avait 
des feutres, des crayons et des néocolors. Comme nous disposions de peu de temps, c’est-à 
dire d’une heure et demie, nous avons évité des sortir la peinture. 
Voici l’histoire que nous leur avons racontée. 
 
Les Echasses rouges (extrait) 
La ville de Maraicume était bâtie sur l’eau.  
Les maisons perchées sur pilotis, les rues formant des rivières, les avenues des fleuves 
calmes et profonds. 
Pour se déplacer sans se mouiller, les habitants utilisaient des échasses. 
Ceux qui avaient un bon sens de l’équilibre se promenaient à hauteur des réverbères.  
Les autres effleuraient la surface des flots. 
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C’était Léopold qui, de loin, avait les plus hautes échasses.  
Elles avaient été taillées dans le bois d’un peuplier rouge, l’arbre le plus haut, le plus droit, 
et le plus solide du pays. 
Grâce à elles, Léopold planait au niveau des toits, trois ou quatre étages au-dessus des 
autres habitants. 
Il s’intéressait d’ailleurs bien plus au ciel, aux nuages et aux oiseaux, qu’à ce qui se passait 
sous ses pieds. 
Sa seule amie était une pie, une pie très peu bavarde 
C’est d’ailleurs ce qui plaisait à Léopold ; avec elle, nul besoin de parler de la pluie, du beau 
temps, ou des courses de carpes.  






Les enfants se sont mis très vite en activité. La plupart d’entre eux ont commencé par 
dessiner la limite de l’eau. Le personnage principal, Léopold, changeait de sexe en fonction 
du dessinateur. Ainsi, la plupart des filles, on dessiné une héroïne et tous les garçons ont 
dessiné un héros. Les éléments récurrents récupérés de l’histoire sont les oiseaux, le héros, les 
maisons, l’arbre, les poissons et les échasses. Le remplissage des surfaces se fait pour la 
plupart à la fin. Cet exercice a bien fonctionné et les enfants ont bien joué le jeu. Tous n’ont 
malheureusement pas été très bavards lorsque nous les avons interviewés. C’est le cas pour 







Il nous fallait faire une analyse de ces dessins pour savoir celui qui serait l’élu et ferait l’objet 
de bon nombre de réinterprétations. C’est ce dessin qui aurait dû donner à l’adolescent 
l’impulsion de départ, l’élan créateur. Il fallait donc être sures de notre choix. Nous parlions 
plus haut du stade du réalisme intellectuel. Ce mélange de réalisme et d’abstraction 
représente pour nous une bonne inspiration de base. Ainsi, si les idées ne viennent pas, il y a 
toujours des éléments identifiables sur lesquels on peut s’appuyer pour démarrer son dessin. 
Il est aussi important que tout ne soit pas révélé et que l’adolescent puisse personnaliser des 
éléments qui ne sont pas complètement définis dans le dessin d’enfant. C’est avec ce mélange 
de figuration et d’abstraction que l’adolescent, en posant un regard analytique sur ce dessin, 
pourra peut-être se l’approprier. 
Notre choix s’est porté également sur un dessin neutre. Pour que les adolescents des deux 
sexes puissent s’y projeter, nous avons souhaité écarter les productions trop genrées, même si 
celles-ci n’étaient pas forcément dénuées d’intérêt. C’est avant tout le héros qui devait être le 
plus neutre possible pour que chacun puisse s’identifier à lui et raconter sa propre histoire à 
travers celui-ci. 
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Voici le dessin que nous avons sélectionné. Yvan, l’auteur de celui-ci n’a malheureusement 
pas été très bavard pendant l’interview. Nous connaissons l’histoire à partir de laquelle Yvan 
a fait son dessin. Toutefois, parmi les éléments que nous pensons facilement identifiable, il y 
a un personnage, des maisons, de l’eau, un poisson, un arbre et des nuages, un soleil et un 
oiseau. Les échasses et la relation qu’entretiennent les composants du dessin entre eux 
demeurent floues. C’est normal, puisque ce que cherche l’enfant à ce stade, c’est de signifier 
un maximum d’éléments sans forcément tenir compte de leurs interactions. Nous retrouvons 
dans le dessin d’Yvan le phénomène de transparence propre au réalisme intellectuel puisque 
les maisons apparaissent à travers l’eau. Nous retrouvons également le phénomène des points 
de vue multiples notamment dans le dessin du poisson. Pour rendre visible son poisson, Yvan 
va le représenter de profil, le visage de face et les nageoires vues du dessus. Le poisson 
représente donc le mélange de trois points de vue. Ce dessin a une dimension fantastique, son 
trait est spontané et il présente des éléments identifiables et d’autres qui le sont moins. Les 
personnes testées pourront s’appuyer sur les éléments identifiables pour créer leur propre 
histoire et peut-être incarner le héros du dessin d’Yvan. Libre à eux également de créer une 
nouvelle relation entre les éléments composant le dessin.  
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• Étape n°2 
Réinterprétation d’un dessin d’enfant idem pour tous 
 
Comme dans la première expérience, il s’agira de réinterpréter un dessin d’enfant, mais celui-
ci sera le même pour tous. Nous nous éloignons volontairement de la démarche de 
l’illustrateur Leonardo Ericailcane qui interprétait rappelons-le ses propres dessins d’enfant. 
De cette manière, il sera pour nous plus simple de les comparer. Le dessin d’Yvan sera celui 
que nous soumettrons à différentes classes composées d’adolescents. Il s’agit cette fois de 
proposer cette démarche de la réinterprétation dans un cadre scolaire. Cette expérience sera à 
nouveau testée à Ceruleum, mais aussi à l’Établissement secondaire d’Yverdon au Gymnase 
du Bugnon à Lausanne et à l’Établissement secondaire de la Planta à Renens.  
Comme nous l’avons dit dans notre démarche, le dessin d’enfant représente la contrainte de 
base à partir de laquelle les adolescents se sentiraient libres de créer. Nous espérons à travers 
cette démarche que les adolescents parviendront à s’approprier ce dessin pour en créer 
quelque chose de personnel. Pour ce faire, ils devront inévitablement passer par une phase 
d’analyse et de choix jusqu’à la réalisation finale du dessin. Les questions restent les mêmes : 
Vont-ils copier, rejeter le dessin ou l’investir pour créer quelque chose de personnel ? 
Vont-ils incarner le héros du dessin d’Yvan ? 
Que vont-ils faire des différents éléments composant le dessin ? 
Comment vont-ils traduire ces phénomènes de transparence et de point de vue multiples 
propre au réalisme intellectuel ? Vont-ils utiliser ”ces maladresses” comme le fait 
Ericailcane ? 
Nous l’avons vu précédemment, le dessin d’enfant suscite de la curiosité. Bon nombre de 
personnes cherchent à le traduire et portent un discours sur celui-ci. La réinterprétation des 
adolescents représentera le discours qu’eux-mêmes font du dessin d’Yvan. Ce dessin est en 
fait un prétexte, puisque à travers le dessin d’Yvan et par leur réinterprétation, nous 
interrogeons de façon plus générale le dialogue entre les adolescents et leur enfance ou 
comment ceux-ci se définissent face à leur passé, face à leur enfance.  
Cette expérience diffère puisque nous avons maintenant élaboré trois questionnaires. Les 
élèves répondront au premier une semaine avant la réalisation du dessin, au second juste 
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avant de réaliser le dessin et au dernier une fois le dessin terminé. Voici les thématiques de 
chaque questionnaire : 
• Questionnaire 1 (une semaine avant la réalisation du dessin) 
Le rapport au dessin en général et le rapport au dessin d’enfant. Présentation du groupe 
concerné. 
• Questionnaire 2 (avant la réalisation du dessin) 
Une analyse du dessin d’Yvan et leurs intentions de départ 
• Questionnaire 3 (après la réalisation du dessin) 
Un regard critique sur le dessin réalisé en comparaison avec celui d’Yvan. 
 
Dans le cadre de ces interventions, nous décidons, comme nous l’avons fait pour les autres 
expériences d’être le moins interventionnistes possible afin d’éviter d’influencer les choix de 
l’élève. Nous insisterons toutefois auprès des élèves pour que les questionnaires soient bien 
complétés. Les premiers questionnaires distribués une semaine avant par nos collègues ont 
par ailleurs quelques lacunes. En ce qui concerne la fin de la leçon, celle-ci se termine 
toujours par la présentation du livre d’Ericailcane. 
 
Nos critères d’analyse 
Afin d’analyser ces dessins, nous avons établi des critères. À travers notre regard d’artistes et 
de pédagogues, nous évaluons ces derniers en fonction des indicateurs suivants : 
• Le degré de restitution, nombre d’éléments récupérés du dessin d’origine. 
• Le degré de personnalisation : j’exploite le dessin d’enfant pour créer quelque chose de 
personnel avec mon propre style. 
• Le degré d’investissement, richesse ou pauvreté du dessin. 
• Le degré de maîtrise technique, bon emploi des outils et utilisation des connaissances 
acquises. 
À travers cet exercice, le plus important pour nous est le degré de personnalisation. À l’aide 
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des éléments que nous avons extraits de chaque dessin, nous pourrons entrer dans une analyse 
plus fine de ce que nous nommons ”restitution” et ”personnalisation”. Nous avons donc isolé 
dans chaque dessin les éléments suivants : les personnages, les arbres, le ciel, les maisons, les 
oiseaux et les poissons lorsque ceux-ci ont été restitués. 
 
• À l’École d’Arts Visuels Ceruleum 
1.1 Description du groupe d’élèves de Ceruleum 
Le questionnaire I nous permet de définir le groupe d’élèves venus faire un stage d’initiation 
aux arts visuels à Ceruleum. Ce sont des élèves aux parcours scolaires très divers. Pour 
réaliser ce dessin et remplir les questionnaires, ils ont 2h30, ce qui leur permet de prendre le 
temps. Nous avons à nouveau affaire à des gens qui aiment dessiner mais qui sont plutôt 
modestes par rapport à leurs capacités en dessin. Les sujets qu’ils dessinaient enfants étaient 
très variés. La majorité des élèves dessinaient des personnes de leur entourage, des 
personnages en général, des animaux et des paysages. De façon plus détaillée, ils dessinent 
entre autres des dinosaures, des voitures, des arcs-en-ciel, des bateaux et des princesses. 
Aujourd’hui ils continuent à dessiner en majorité des personnages, des paysages et des 
animaux, toutefois en allant dans le détail, on trouve des sujets différents. Parmi les réponses 
évoquées on il y a : les cadavres, les mangas, les caricatures, les graffitis, les dragons, les 
bonshommes sourire, etc. C’est dans le détail que l’on perçoit une différence entre les sujets 
de leurs dessins d’enfant et ceux de leurs dessins actuels. La diversité des thèmes énumérés et 
les réponses du premier questionnaire montrent que ces élèves, en dehors de l’école, 
pratiquent le dessin de façon régulière. Ces élèves disent avoir besoin de lâcher prise pour 
être créatifs et semblent exigeant par rapport au résultat final de leur dessin. Celui-ci doit leur 
plaire, être esthétique et original. Les élèves de ce groupe disent en majorité dessiner par 
plaisir, pour exprimer leurs idées et pour se défouler.  
Le questionnaire II précédant l’exercice nous donne des renseignements concernant le regard 
que les élèves portent sur le dessin d’Yvan. Ils apprécient en majorité le côté fantaisiste du 
dessin et les couleurs vives du feutre. Ils ont par contre de la peine avec les éléments qu’ils 
n’arrivent pas à identifier et la composition générale du dessin. On peut imaginer que ceux-ci 
ont besoin de comprendre ce qu’ils voient. Il semblerait que le manque de réalisme les 
dérange. Le dessin d’Yvan présente un inventaire d’objets répartis sur la page de façon très 
frontale. Les élèves ont besoin de faire le lien entre les éléments afin de donner du sens à leur 
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réinterprétation. Ce qui les dérange et ce besoin qu’ils ont de traduire l’image va finalement 
leur permettre de réaliser quelque chose de nouveau, même si, en début d’exercice, ils 




Même s’ils ne paraissent pas vraiment enthousiasmés par les questionnaires, les élèves 
rentrent assez vite dans l’exercice. Ils passent un moment à analyser le dessin. Un d’entre eux 
a du mal à démarrer et ressentira des blocages. Les autres partent librement dans leur dessin. 
Ils ne semblent pas vraiment comprendre pourquoi on leur propose un tel exercice, mais se 
prêtent volontiers au jeu. Chacun a un style très particulier et cela se ressent dans leur dessin. 
Ils ont profité de cet exercice pour dessiner des sujets qu’ils n’avaient pas l’habitude de 
traiter, mais sont, pour la plupart, restés dans une technique qu’ils maîtrisent. Un des élèves a 
fait un deuxième dessin en intervenant directement sur le dessin d’Yvan. Il a raconté une 





Par rapport au questionnaire III, traitant du regard critique que les élèves portent sur leur 
dessin en comparaison à celui d’Yvan, nous faisons différents constats. Ils ne sont pas tous 
satisfaits de leur dessin. Ils ont des exigences qu’ils n’arrivent parfois pas à atteindre. Ils sont 
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satisfaits parce que leur dessin est plus réaliste, parce qu’il leur correspond, parce qu’ils ont 
tenté autre chose, parce qu’ils ont réussi à donner l’illusion de l’eau, parce qu’ils ont réussi à 
adapter le dessin à leur propre style, parce que leur dessin est original, parce qu’ils le trouvent 
beau. Un d’eux a répondu que c’était la première fois qu’il réussissait un dessin libre. Ils sont 
insatisfaits parce que la technique n’est pas maîtrisée, ils n’ont pas réussi à donner l’illusion 
de l’eau, le dessin n’est pas fini, le dessin ne correspond pas à ce qu’ils souhaitaient.  
Par rapport au cadre scolaire habituel, les élèves se sont sentis plus libres dans l’utilisation 
des techniques. Cet exercice leur a permis de garder leur style malgré la contrainte. Ils ont pu 
sortir du dessin d’observation tout en passant par l’observation et l’analyse. Certains se disent 
fiers de ce qu’ils ont fait parce qu’il s’agit de quelque chose de personnel qui les satisfait. Ils 
préfèrent souvent leur dessin qui est plus réaliste et plus compréhensible. Partir d’un dessin 
d’enfant les a mis en confiance parce qu’ils n’avaient pas à atteindre un résultat précis. Ils ont 
pu, grâce à cet exercice, travailler leur imaginaire tout en gardant des exigences techniques. 
Un élève a été bloqué, mais celui-ci s’est réfugié dans le manga pour terminer son dessin. 
Comme il a l’habitude de dessiner des mangas, il a eu besoin de faire intervenir ce 
personnage dans la composition. Peut-être avait-il besoin de se sécuriser en faisant intervenir 
quelque chose qu’il maîtrise, ou peut-être avait-il tout simplement besoin que le sujet de son 
dessin lui plaise ? 
 
Indicateurs  % d’élèves  Nbre d’élèves 
Restitution  
 
--     
-     
+  
++ 
29%           
21%         
43%        
7%           
4/14        
3/14        




--     
-     
+  
++ 
0%        
7%        
14%    







--     
-     
+  
++ 
0%    
7%     
29%         





Maîtrise de la technique  --     
-     
14%           




 +  
++ 




                 -- pas du tout     – peu + beaucoup  ++ complètement 
 
1.4 Analyses 
En observant chaque élément de façon isolée, on voit déjà que les élèves de Ceruleum en ont 
restitué une bonne partie, le personnage principal étant le plus fréquemment réutilisé. Ce 
personnage est revisité par chacun de façon étonnante. Celui-ci a des vêtements, un sexe, une 
attitude différente selon les dessins. Comme le personnage d’origine était très neutre, chacun 
a pu le modifier à sa guise en précisant sa fonction ou son look. Il devient surfeur, personnage 
de bande dessinée, personnage torturé, mélancolique, intrépide ou prend l’allure d’un 
personnage de Manga. La plupart sont très personnels et ne semblent pas forcément être 
représentatifs d’une culture propre aux adolescents. Si on isole les éléments de chaque dessin 
et qu’on les compare, on voit que ceux-ci sont précisés et réalisés de façon plus réaliste. Les 
maisons du dessin d’Yvan peuvent devenir des buildings, le feuillu peut devenir un palmier, 
les oiseaux des goélands. Chacun traduit ces éléments dans son propre langage, avec ses 
propres codes et crée sa propre histoire. Les éléments composant le dessin ont des liens plus 
clairs, ils dialoguent pour créer un ensemble cohérent. 
Comme les élèves de Ceruleum se prédestinent à une formation artistique, ceux-ci sont 
évidemment très motivés. Même si certains sont encore débutants, ils ont une aisance 
technique qui leur donne, dans ce genre d’exercice, plus de facilités. Certains peuvent être 
déçus de ne pas avoir atteint le résultat souhaité, mais ceci est dû au fait que leurs attentes 
sont particulièrement élevées.  
Dans ce contexte, cet exercice a bien fonctionné et les élèves se sont investis alors qu’ils 
partaient dans l’inconnu. Ils ne sont toutefois pas dans un cadre scolaire. Il s’agit plutôt d’un 
lieu d’échanges où chacun partage ses affinités avec l’art en général. Nous tirons un bilan 
positif de cette expérience tout en sachant que les conditions n’ont rien à voir avec celles 
d’un cadre scolaire. 
 
• À l’Établissement secondaire d’Yverdon (Collège du Cheminet) 
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1.1 Description de la classe 8VSO (14-15 ans) 
Le questionnaire I nous a aidé à cerner notre public. Cependant, nous avons constaté que 
beaucoup de leurs réponses étaient éloignées des nos perceptions. Cela se vérifie dans 
l’évaluation des indicateurs. Voici les résultats tirés des questionnaires remplis par les élèves. 
Beaucoup de réponses ne sont pas tranchées et les réponses sont très variées d’un élève à 
l’autre. 
 
Quand ils s’expriment sur les sujets qu’ils dessinent actuellement (chacun pouvait remplir 
trois sujets), hormis quelques rares sujets tels que le paysage, les personnages et des sujets 
ayant trait à la mode, la plupart disent ne pas dessiner ou ont laissé des lignes sans réponses. 
Leurs réponses montrent quelque chose de similaire à propos des sujets picturaux de leur 
enfance : on retrouvera néanmoins quelques thèmes tels que des maisons, des voitures ou des 
gens. Ils dessinaient en premier lieu pour se défouler ou parce qu’ils s’ennuyaient. 
Pour un tiers de la classe, le dessin d’enfant n’a pas du tout de valeur à leurs yeux alors que le 
reste y accorde  moyennement de valeur. Ils n’expriment pas d’avis quand il s’agit de juger le 
dessin d’Yvan d’ailleurs. Ils ne se sentent pas inspirés par le dessin d’enfant et moyennement 
par le dessin d’ado. La moitié de la classe aime dessiner alors que l’autre moitié n’aime pas. 
Certains prétendent maîtriser le dessin, alors que d’autres pas du tout. Curieusement, la 
majorité des élèves déclarent n’avoir aucun point fort dans la discipline des arts visuels. 
Quant au niveau du besoin de sécurité ou du laisser-aller pour créer, les réponses sont très 
partagées. Pour ceux qui portent encore un intérêt au dessin, ils définissent un dessin réussi 
en premier lieu par son originalité et sa beauté ou son esthétisme. 
Leurs propos énoncent une attitude sereine en début d’exercice. 
 
Le travail a été réalisé dans cette classe de douze élèves début novembre 2011. La consigne  a 
été pareille que celle de notre recherche réalisée au Bugnon ou à Ceruleum. 
 
1.2 Observations 
Après les explications de la donnée, les élèves formèrent des petits groupes de filles ou de 
garçons et s’assirent librement dans la classe. Pendant l’exercice, ils bavardèrent avec leurs 
camarades. Les filles se sont vite attelées à la tâche et ont très vite terminé (les premières 
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après quarante minutes). À l’opposé, certains garçons ont dû être stimulés ou aidés : ils ne 
savaient comment commencer ou montraient des signes de blocages parce qu’ils ne savaient 
pas représenter ce qu’ils voulaient.  
Le dessin d’Yvan est observé en début d’exercice assez brièvement, puis ne sera peu ou plus 
sollicité. Beaucoup de similitudes apparaissent sur les dessins des personnes qui sont assis à  




1.3 Résultats  (v.annexes) 
D’après leurs propos, ils sont satisfaits de leur dessin parce qu’ils aiment les couleurs, parce 
que leur dessin ou certains éléments sont mieux dessinés que le modèle, parce que les 
éléments ressemblent plus à la réalité que ceux d’Yvan ou sont mieux placés. Et, ils sont 
insatisfaits parce qu’ils n’ont pas réussi à représenter leurs intentions de départ, parce qu’il y 
a des taches, parce que leur dessin reste trop enfantin ou que certains éléments du dessin ne 
sont pas assez réalistes. Là aussi, la plupart n’expriment peu ou pas de satisfaction 
particulière envers leur dessin. Il ressort qu’ils n’ont pas vu l’intérêt de faire un tel exercice 
aussi. 
Indicateurs  % d’élèves  Nbre d’élèves 
Restitution  --     
-     
15%           
39%         
2/13        
5/13        
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 +  
++ 
39%        
7%           




--     
-     
+  
++ 
23%        
46%        
8%    







--     
-     
+  
++ 
54%    
31%     
8%         





Maîtrise de la technique  
 
--     
-     
+  
++ 
84%           
8%       






                 -- pas du tout     – peu + beaucoup  ++ complètement 
 
1.4 Analyses 
Nos impressions laissent entendre qu’ils ont vite laissé de côté les particularités du dessin 
d’enfant pour ne prendre que l’histoire que cette image racontait. Ceci est d’ailleurs vérifiable 
dans le dessin et dans le questionnaire.  
Beaucoup ne sentent aucun besoin de rapporter les éléments du dessin d’enfant. Ils partent 
dans leur propre monde, leurs propres envies et s’en inspirent peu. Leur manque de 
techniques et d’intérêt pour l’exercice transparaît dans la pauvreté du résultat. Pauvreté du 
résultat dans le sens où leur dessin n’a pas su, comme nous l’espérions, reprendre ce que nous 
nommons les fragilités du dessin d’enfant telles qu’un trait hésitant, des éléments 
difficilement identifiables, des blocs de couleurs, etc. Pour illustrer cela, nous pourrions 
prendre les supposés balcons d’Yvan, masses jaunes ou passages pour piétons flottants que 
personne n’a refait.  Ils se sont en effet complètement approprié leur dessin, mais sans avoir 
su ou voulu rebondir sur celui d’Yvan. Leur intention a été clairement de se distancer du 
dessin d’enfant. Pourtant, la pauvreté de leur réalisation trahit un stade de réalisme 
intellectuel qu’ils ne sauraient dépasser. Leur insatisfaction en fin d’exercice le prouve. 
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• Au Gymnase du Bugnon 
1.1 Description de la classe de première maturité 
La classe de première année en voie maturité du Bugnon est composée de douze élèves de 16 
à 17 ans. Leur enseignant leur a soumis le questionnaire I une semaine avant notre arrivée. 
Les réponses à celui-ci nous montrent que le dessin d’enfant a de la valeur pour eux mais 
qu’il ne représente pas une source d’inspiration. Les sujets qu’ils dessinaient enfants étaient 
des personnages, des paysages et des arbres. Actuellement, les sujets récurrents sont presque 
les mêmes avec une majorité de paysages, de portraits, de personnages et d’animaux. En 
allant dans le détail, on voit que certains dessinent des smileys, de images de mode ou ne 
dessinent tout simplement pas. Ils disent aimer dessiner mais prétendent maîtriser 
moyennement les techniques qui s’y rattachent. Un dessin réussi est pour eux celui qui est à 
la fois esthétique et original. Par rapport au dessin d’Yvan, ils aiment et n’aiment pas son 
côté fantaisiste, ce que celui-ci raconte et les éléments non identifiables. Ils entrent dans cet 
exercice avec sérénité. Il y a dans cette classe des oppositions dans les réponses qui ont 







De façon générale, les élèves semblent s’être pris au jeu de la réinterprétation. Certains ont eu 
de la peine à démarrer et ont semblé désintéressés de l’exercice. Nous avons tenté pour ceux-
ci de reformuler la consigne pour que l’exercice puisse se dérouler dans un climat détendu. 
On observe que certains posent sur le dessin d’Yvan un regard nostalgique. Certains 
s’approprient le dessin, d’autres semblent imiter le style enfantin. 
 
1.3 Résultats (v.annexes) 
Les premiers résultats en relation au questionnaire III nous montrent que les élèves sont en 
majorité satisfaits de leur dessin. Ils le sont parce que leur dessin garde l’esprit enfantin, 
certains aiment retrouver cette insouciance, cette façon de dessiner, cette simplicité dans le 
dessin. Ils sont satisfaits parce qu’ils ont réussi à le transformer pour créer leur propre 
histoire, parce qu’ils ont réussi à modifier ce qu’ils souhaitaient et parce que, malgré le 
besoin de tendre vers un réalisme, ils ont su profiter du dessin d’enfant et de sa simplicité. Ils 
sont par contre insatisfaits du manque de réalisme du dessin, de la simplicité, du manque de 
précision, de complétude et de personnalité de celui-ci, de l’incapacité à représenter ce qu’ils 
ont dans la tête. Notons que certains n’ont aucune insatisfaction et que d’autres trouvent leur 
dessin nul. Nous remarquons dans les résultats des écarts très flagrants au sein d’une même 
classe. Ils ont pour la plupart souhaité utiliser une technique avec laquelle ils se sentent à 
l’aise.  
Mis à part un ou deux élèves qui n’ont trouvé aucun intérêt à cet exercice, les autres ont 
apprécié ” ce retour en enfance ”. Ils parlent de liberté, de plaisir, de détente et de lâcher 
prise. Ils disent n’avoir jamais travaillé à partir d’un dessin d’enfant, à partir d’un modèle 
simple avec une histoire. Cela les a décomplexés. Ils ont plutôt l’habitude de devoir 
reproduire d’après modèle. Ces élèves semblent très nostalgiques de leur enfance. Toutefois, 
en mettant en parallèle les dessins et les questionnaires, nous ne sommes pas sûres que tous 
ont compris le but de l’exercice. ” Il m’a permis de refaire un dessin tel que je le faisais dans 
mon enfance ”, ”j’ai pu dessiner ce que je dessinais quand j’étais plus jeune, c’est comme si 
je retrouvais mon enfance. ” Nous nous demandons si certains élèves ne sont pas partis dans 
une imitation du style enfantin au lieu d’intégrer dans leur dessin leur propre style. Nous 
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pouvons toutefois constater que le dessin d’Yvan fait de l’effet puisque chacun prétend, à 
travers un dessin d’enfant ne leur appartenant pas, dialoguer avec sa propre enfance.  
 
Indicateurs  % d’élèves  Nbre d’élèves 
Restitution  
 
--     
-     
+  
++ 
17%           
8%         
50%       
25%           
2/12        
1/12        




--     
-     
+  
++ 
33%        
17%        
33%    







--     
-     
+  
++ 
42%    
8%     
42%         





Maîtrise de la technique  
 
--     
-     
+  
++ 
50%           
25%       










Certains élèves sont entre le plaisir de retrouver l’enfance et l’insatisfaction due au manque 
de réalisme de leur dessin. Nous ne ressentons en général pour cette classe pas de rejet du 
dessin d’enfant. Certains dessins sont selon nous très pauvres, mais ce n’est, selon les 
questionnaires, pas dû à un manque d’investissement. Pour ceux qui ont compris la consigne, 
ils semblent avoir aussi saisi les enjeux de cet exercice. Est-ce qu’ils s’inspirent du dessin 
d’enfant ou est-ce qu’ils reviennent à l’enfance ? Même s’ils sont peu nombreux à maîtriser 
les techniques, ceci n’a pas forcément été un obstacle à la personnalisation de leur dessin.  
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Si nous isolons les sujets, nous pouvons constater que beaucoup d’entre eux ont repris les 
personnages et les maisons. C’est dans ces sujets que nous observons souvent le degré de 
personnalisation des dessins. Les maisons d’Yvan peuvent à nouveau devenir des buildings et 
les personnages peuvent porter des vêtements de marque. N’oublions pas toutefois que la 
personnalisation peut aussi passer par le style graphique et pas uniquement par les sujets du 
dessin.   
Les écarts sont flagrants dans la personnalisation des éléments. Les personnages fil de fer, les 
oiseaux en un trait sont mis en parallèle avec d’autres réalisations qui nous semblent 
beaucoup plus investies. La question demeure : est-ce un problème de compréhension de la 
consigne ou un manque de moyens pour traduire ce que l’on souhaite ? 
Ces élèves ne sont pas spécialement intéressés par l’art ni par le dessin d’enfant, mais ils 
montrent, d’après nos résultats, un fort intérêt pour cet exercice. Nous ne sommes pas 
tellement convaincues par leurs dessins, mais nous nous rendons compte au fil de la 
recherche que notre posture d’artiste prend le dessus sur notre posture de pédagogue. Ce qui 
compte après tout, et c’est vraisemblablement le cas, c’est que les élèves aient lâché prise et 
pris du plaisir à cet exercice. Cet exemple des élèves du Bugnon, prouve que notre exercice 
ne s’adresse pas uniquement aux personnes initiées et qu’il est utilisable dans un contexte 
scolaire. Il faut tout de même faire attention. Ce genre d’exercice semble leur procurer du 
plaisir parce qu’ils sortent des contraintes qu’ils disent ” trop rigides” du dessin 
d’observation. Nous savons toutefois que les adolescents ont besoin de progresser et qu’il est 
important de leur transmettre également des connaissances techniques.  
 
Analyse des analyses 
 
Pour cette analyse, il ne s’agit pas de comparer les résultats dans le détail mais plutôt de 
confronter les différents groupes testés de façon plus globale. Tous ont eu une approche 
différente de l’exercice. Tous sont attirés par le côté fantastique du dessin d’enfant, mais tous 
ne l’utiliseront pas de la même manière. Dans les résultats observés, les élèves du gymnase 
du Bugnon se situent souvent entre ceux de Ceruleum et ceux d’Yverdon. Le degré de 
restitution est quantitatif et mesure le nombre d’éléments repris du dessin d’Yvan. Alors que 
Ceruleum présente un degré de restitution élevé, celui d’Yverdon est plutôt faible. Ces élèves 
se sont très vite désintéressés du dessin. Les élèves de Ceruleum ont pris le temps d’observer 
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le dessin et ont conservé ou transformé pas mal d’éléments. Les élèves du Bugnon se sont 
replongés dans leur enfance et certains sont très loin du dessin de base. Les élèves d’Yverdon 
présentent un rejet du dessin d’Yvan et ne se sont manifestement pas investis dans l’exercice. 
Ils manifestent tous un besoin de donner une signification plus précise au dessin d’enfant et 
sont tous dérangés par les éléments qu’ils ne peuvent identifier. En comparaison avec le 
dessin d’Yvan, le leur est souvent mieux réussi car plus abouti et plus réaliste. Les échasses 
du dessin d’Yvan ont souvent disparu. Toutefois, les élèves de Ceruleum ont plus facilement 
réussi à en faire quelque chose. Bon nombre d’élèves donnent une deuxième version du 
dessin d’Yvan très terre-à-terre et font disparaître les éléments fantastiques ou abstraits de ce 
dessin pour en donner quelque chose d’extrêmement concret.   
 
On distingue trois tendances : 
Ceruleum : Ils se sont servis du dessin d’Yvan pour raconter une histoire. Nous ne savons pas 
s’il s’agit de la leur, mais en les côtoyant pendant une semaine, nous pouvons voir que les 
dessins leur ressemblent. Ils ont pour la plupart déjà un style propre. Les élèves intéressés par 
l’art, comme c’est le cas pour les élèves de Ceruleum, comprennent peut-être mieux où nous 
souhaitons les mener. 
Bugnon : Ils ne se servent pas toujours du dessin d’Yvan mais celui-ci leur donne quand 
même une impulsion pour créer un dessin libre qui les satisfait. Ils ont apprécié l’exercice. 
Nous supposons qu’ils ont récupéré des éléments du dessin d’Yvan, mais qu’ils ont avant tout 
voulu retrouver une naïveté liée à l’enfance. Certains ont dessiné comme des enfants et ont 
repris la technique du feutre. D’autres ont rendu les objets plus réalistes et sont contents de la 
précision qu’ils ont amenée au dessin de base. Leurs dessins présentent une technique peu 
maîtrisée et semblent peu investis, alors que presque tous parlent dans le questionnaire d’une 
enfance retrouvée et d’un sentiment de liberté. Ces élèves ont joué le jeu et nous ont fait 
confiance comme tous d’ailleurs, toutefois ils ne comprennent peut-être pas où nous 
souhaitons les mener. 
Yverdon : Le dessin d’Yvan est très vite mis à distance. Ils répondent très négativement aux 
questionnaires, quand toutefois ils répondent. Leurs réponses sont très paradoxales. Leurs 
dessins sont pauvres, manquent d’investissement et de personnalisation. 
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Lorsque nous évaluons le degré d’investissement d’un dessin, nous cherchons à mesurer à 
quel point l’élève s’est donné de la peine. Il ne s’agit pas forcément du nombre d’éléments 
qui figurent sur le papier ni de la personnalisation d’un dessin. Ce degré mesure les risques 
que l’élève a pris, jusqu’où il est allé dans l’expérimentation. Certains dessins d’Yverdon, du 
Bugnon et même de Ceruleum, ne présentent que peu de prise de risque. Le bonhomme fil de 
fer et les poissons dessinés en un trait croisés en sont l’exemple.   
Les élèves présentent pourtant tous des attentes face aux résultats de leur dessin. En se 
réfugiant dans la simplicité, ils ne se mettent pas en danger. En même temps, lorsqu’ils 
prennent des risques et que leurs dessins présentent un manque d’aisance technique, nous les 
jugeons sévèrement. 
Les éléments des dessins que nous avons isolés présentent une collection de maisons, 
personnages, ciels, oiseaux et arbres. Ils reprennent les sujets identifiables du dessin d’Yvan. 
Ceux-ci mis en parallèle présentent un inventaire intéressant, mais il serait très laborieux d’en 
faire une analyse détaillée. Ces isolations permettent de mettre en évidence comment chaque 
sujet a été réinvesti. Ce qui était par exemple un simple oiseau devient un goéland.   
Lorsque nous devions évaluer l’ensemble de ces dessins, nous n’étions pas toujours d’accord. 
Par contre, sans savoir pourquoi, il arrivait que certains d’entre eux retiennent davantage 
notre attention. Ces dessins nous plaisaient alors qu’ils obtenaient des résultats assez faibles. 
Peut-être retrouvons-nous dans certains dessins d’adolescents la même fascination qui nous 
agite au contact d’un dessin d’enfant ? 
Cela nous ramène à notre difficulté, en tant qu’enseignantes, d’évaluer un dessin qui nous 
plaît mais qui ne remplit pas les critères préétablis. Ces dessins “coups de cœur” représentent 
davantage le résultat d’un accident, puisque celui-ci ne correspond souvent pas aux attentes 
de son auteur. Cette “non maîtrise“ rejoint celle du dessin d’enfant. En outre, il convient de se 
demander ce que nous attendons réellement de nos élèves. Si nous ne sommes pas 
convaincues par l’ensemble des dessins réalisés pendant cette recherche, c’est parce que la 
plupart ont totalement perdu la dimension fantastique que présentait le dessin d’Yvan. En 
souhaitant remettre ce dessin dans un contexte réaliste, bon nombre d’élèves créent quelque 
chose qui pour nous devient inexpressif. Pourtant, dans la majorité des cas, cet exercice les a 
stimulés. Reste à savoir ce que nous entendons lorsque nous parlons de stimuler la créativité. 
Nous partons d’une fascination pour le bestiaire revisité de l’illustrateur Ericailcane, mais, 
comme nous le disons en introduction, ce qui nous fascine, c’est le fait que la dimension 
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fantastique du dessin d’enfant persiste. Nous souhaitions profiter de cet intérêt partagé pour 
le dessin d’enfant pour stimuler la créativité de nos élèves, mais en fait la stimulation que 
certains ressentent est peut-être agitée par un besoin de corriger le dessin et de le restituer 
dans un contexte réaliste.   
Afin d’évaluer les dessins, nous avons posé des indicateurs qui semblent souvent 
interdépendants. Le degré d’investissement et de personnalisation vont souvent de pair, mais 
le degré de maîtrise technique influence-t-il ceux-ci ? Après tout, l’enfant qui ne maîtrise pas 
les techniques semble réaliser un dessin très personnel. Si nous repensons à l’expérience 
d’après une œuvre de Basquiat, les résultats étaient très expressifs alors que les élèves ne 
maîtrisaient de loin pas tous le dessin. Il serait intéressant d’isoler le texte qui fut à la base du 
dessin d’Yvan et de tenter une nouvelle expérience. Peut-être que le fait de partir d’un texte 




• À l’Établissement Secondaire de la Planta, Renens, 6CYT 
 
1.1 Questionnement  
Notre curiosité a été de savoir si le peu de maîtrise technique jouait aussi un rôle, au niveau 
de l’investissement et de la personnalisation du dessin chez les plus jeunes encore.  De plus,  
la dictée de Basquiat nous a démontré à quel point les élèves ont du goût à dessiner d’après 
un texte.  
Jusqu’à présent, le dessin d’enfant sur lequel figure un paysage d’eau avec un personnage 
seul a rempli une fonction de modèle pour la plupart de nos élèves, plutôt qu’une fonction 
inspiratrice comme nous l’avions souhaité. C’est pourquoi nous avions envie de titiller un 
public plus jeune de préadolescents afin de tenter de stimuler leur investissement et donc leur 
intérêt par le biais du texte et de l’image. Nous diviserons la classe en deux afin de comparer 
si l’investissement est différent à cet âge : le premier groupe s’inspirera du texte seul, et le 
second, en plus du texte, aura le dessin d’Yvan sous les yeux afin de voir ci ce dernier est 
source de blocage. 
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1.2 Cadre de réalisation  
L’exercice suivant a été réalisé le 22 février 2012, dans une classe de 6ème CYT à 
l’établissement de la Planta à Chavannes-près-Renens. Etant encore au cycle de transition, 
cette classe est très hétérogène. Elle est familière à l’une d’entre nous. 
 
Après avoir écouté l’histoire des Echasses rouges deux fois, les yeux fermés, les élèves 
doivent mettre en scène sur un dessin, les images qu’ils ont vues défiler dans leur tête lors du 
récit. Le texte est le même que celui soumis à la classe des élèves de Floréal. Là encore, il n’y 
a aucune restriction. Puis, la classe est séparée en deux et les groupes sont formés par hasard. 
Les élèves du groupe 1 trouvent à leur table une consigne supplémentaire dans laquelle figure 
le dessin d’enfant, tandis que le groupe 2 démarre son dessin directement après le récit.  
Sur la consigne du groupe 1, une copie couleur du dessin d’Yvan y figure. Et il est écrit : 
“Interprète à ta manière cette histoire ou une partie de l’histoire. Aide-toi du dessin d’enfant. 
Qu’est-ce qui est fantastique, drôle, bizarre ? Comment je le montre à ma façon ? 
Peu importe si l’histoire est compréhensible, si elle est lisible ou si cela est bien dessiné. 
L’important est que tu t’amuses, que tu essaies de réinventer ce monde.“ 
 
Les tables sont placées de façon à ce que le groupe 1 tourne le dos au groupe 2.  Les outils et 
les techniques sont disposés sur une grande table au milieu de la classe. On y trouve des 
crayons aquasolubles et des néocolors triés par couleur. Chaque élève a déjà une feuille de 
format A4 à sa table. Le travail s’effectue en deux périodes, c’est-à-dire 90 minutes. Durant 
l’exercice, il n’y a peu ou pas eu d’intervention de notre part. 
À la fin de l’exercice, chaque élève doit donner un titre à son dessin et répondre à la question 
suivante :  
Groupe 1 (texte et dessin d’enfant) : “Est-ce que le dessin d’enfant t’as dérangé, d’une 
quelconque façon, pour la création de ton propre dessin ? 
Groupe 2 (texte uniquement) : “Est-ce que tu as aimé l’exercice ? Qu’est-ce que tu as aimé 






En pénétrant dans la classe, les élèves montrent leur surprise face à l’agencement spécial de 
la classe. Ils prennent goût à l’histoire et joueront le jeu durant tout l’exercice. 
À la différence des groupes testés du secondaire 1, il n’y a eu aucune moquerie ou jugement 
face au dessin d’enfant. Le dessin a été bien accueilli. Les élèves travaillent concentrés, 
chacun travaille pour soi. La très grande majorité des élèves sont happés par l’exercice. Trois 
élèves, habituellement pas à l’aise avec le dessin, guignent de temps en temps sur leur voisin. 
Un élève  demande de quelle couleur était l’arbre de l’histoire. En répondant à cet élève, nous 
rappelons à toute la classe qu’il n’y a pas de juste ou de faux et que seules comptent les 
images qu’ils ont gardées en tête. Nous rappelons également la notion de plaisir. 
Pour finir, tous les élèves sont sortis de la classe avec le sourire en remerciant d’avoir 
participé à l’exercice. 
 
1.4 Résultats 
Groupe 1 (texte et dessin d’enfant) : « Est-ce que le dessin d’enfant t’a perturbé pour la 
création de ton propre dessin ? » 
Un seul élève dit avoir été un peu bloqué par le dessin. Ou au contraire, le dessin d’enfant a 
pu servir de guide. 
Groupe 2 (texte uniquement) : « Est-ce que tu as aimé l’exercice ? Qu’est-ce que tu as aimé 
dans cet exercice ? » 
Tous les élèves, sans exception, ont aimé l’exercice. En reprenant les propos des élèves, 
comme pour la dictée de Basquiat, ils ont aimé pouvoir s’exprimer librement, intervenir 
comme ils voulaient, mettre à plat leurs idées sans être juger. Un seul élève dit avoir aimé 
l’exercice, mais ne pas être satisfait de son dessin. 
 
Indicateurs  Groupe 1 (dessin et texte) 
% d’élèves      nbre d’élèves 
Groupe 2 (texte uniquement) 
% d’élèves      nbre d’élèves 
Restitution  --    
-    
9.1%           
45.5%         
1/11        
5/11        
9.1%        






36.4%       
9.1%           
4/11        
1/11 






--    
-    
+   
++ 
18.2%        
18.2%        
45.5%    





0%       
0%       
54.6%        







--    
-    
+ 
++ 
9.1%    
27.3%     
54.6%         





0%         
9.1%       
45.5%        





Maîtrise de la technique  
 
--    
-    
+ 
++ 
27.3%           
27.3%       






27.3%       
18.2%        
36.4%       









Les deux groupes sont bien répartis au niveau de la maîtrise de la technique. Il est intéressant 
de remarquer que le groupe 2, n’ayant eu que l’histoire, a plus su personnaliser son dessin. 
On note une différence allant dans le même sens pour ce qui est de l’investissement. Les 
élèves se sont complètement appropriés le dessin. 
Étonnamment, les personnes ayant travaillé à partir du dessin d’enfant ne se sont pas senties 
coincées par celui-ci. Malgré tout, nous pouvons vérifier une plus grande prise de liberté 
d’interprétation personnelle venant du groupe ayant travaillé depuis le texte.  
Le degré de restitution est difficilement quantifiable étant donné qu’ils se sont d’abord laissés 
imprégner par le texte : ils sont plus dans une démarche d’illustration que de réinterprétation. 
Certains éléments, du dessin d’enfant n’apparaissent pas dans l’histoire. Ils sont purement 
sortis de l’imagination des élèves. C’est pourquoi, ils n’apparaissent pas sur les dessins du 
groupe 2 et très peu sur ceux du groupe 1. Nous pensons notamment au poisson. En 
observant les dessins du groupe 1, on pourrait supposer que le texte a eu plus d’effet ou de 
pouvoir que l’image. Il est plus facile de créer avec son propre imaginaire qu’en s’inspirant 
d’images “étrangères“. D’ailleurs, il est difficile voir impossible de distinguer si les dessins 
proviennent du groupe 1 ou du groupe 2. 
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Par rapport aux groupes du gymnase et de secondaire1, il est intéressant de noter que les 
élèves maîtrisent les techniques employées ou du moins qu’ils ont su utilisés à bon escient 
celles qu’ils connaissaient déjà. Le degré d’interprétation du dessin est aussi plus élevé qu’au 




• À l’Établissement Secondaire de la Planta, Renens, 9VSO 
1.1 Questionnement  
Au risque de nous répéter, jusqu’à maintenant, l’indicateur d’investissement était bas chez les 
personnes ne vouant peu ou pas d’intérêt au dessin. Et, dans cette même catégorie, plus 
l’adolescent est âgé, moins il s’investit. In fine, nous pouvons dire que plus il est âgé, plus il 
sait ce qu’il veut et n’aime pas prendre les risques de se retrouver face à ce qu’il ne sait pas. 
Ce qui se vérifie dans les techniques où la personne testée utilise des techniques qu’il connaît 
déjà. Le manque de maîtrise technique a déjà été vérifié. Nous nous sommes alors posé la 
question si cela était dû à une mauvaise manière d’amener la consigne de notre part ou à un 
manque de lâcher prise de la part de l’ado lors de l’exercice. En même temps et d’après les 
questionnaires, les élèves du secondaire I ayant rendu des travaux très pauvres ne présentent 
aucun manque de confiance en eux. Il serait bon peut-être d’expérimenter un exercice qui 
introduirait cette attitude du “lâcher prise“ avant l’exercice final afin que l’élève ne prenne 
plus le dessin d’enfant comme modèle, mais l’utilise comme source d’inspiration. 
Aussi, il nous manquait pour le test un groupe suivant un autre parcours scolaire que les 
gymnasiens et se trouvant dans la même tranche d’âge que ceux-ci. 
Il est question de débuter par la dictée de Basquiat pour faire entrer les élèves dans un état 
d’esprit, celui d’un “lâcher prise par rapport à un modèle“. 
 
1.2 Cadre de réalisation  
Fin avril, durant 90 minutes, les élèves testent la dictée de Basquiat puis exécutent une 
réinterprétation du dessin d’Yvan. L’une d’entre nous a travaillé durant tout un semestre avec 
cette classe : c’est une classe difficile qui n’a pas une attitude responsable face au travail. 
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Sur une table centrale sont disposés des pots de peinture et des pinceaux de différentes tailles. 
Toutes les tables sont inclinées à la verticale et les élèves travaillent sur un format 50/70 cm. 
Aucun questionnaire n’a été distribué. 
1.3 Observations 
Les élèves démarrent directement sans prendre le temps de réfléchir ou d’esquisser leurs 
idées. Ils sont dissipés. L’exercice leur procure du plaisir parce qu’ils peignent debout et 
qu’ils comparent leur travail. Ils discutent entre eux. La fonction première de la peinture 
engage surtout un dialogue : elle crée un espace sociale plus qu’elle n’engage un 
questionnement personnel. Les élèves demandent à un camarade leur avis ou leur demande 
d’ajouter une signature, une touche sur leur peinture personnelle.  
Certains élèves ont ri en voyant le dessin d’Yvan, mais ont très vite compris l’âge de son 
auteur. Après quinze minutes, l’une ou l’autre des peintures était terminée. 
1.4 Résultats  
Les critères furent difficiles à évaluer étant donné le caractère extravagant du texte de base. 
Nous indiquons uniquement une appréciation générale. 
Indicateurs  Basquiat Dessin d’Yvan 
Restitution  
 
--    
-    
+ 
++ 
--  --                  
-                  





--    
-    
+   
++ 
--                  
-                  
+               
++ 
  --  
Investissement 
 
--    
-    
+ 
++ 
                       
- 
  --  
Maîtrise de la technique  
 
--    
-    
+ 
++ 




Les résultats paraissent bâclés. Ils le sont aussi. Malgré tout, les identités ou les personnalités 
de la plupart des élèves ressortent dans les dessins : les élèves avaient un fort besoin de se  
montrer par des signatures, des couleurs, des sujets spécifiques ou des manières d’appliquer 
la peinture. Beaucoup ont posés des signes : des lettres de l’alphabet arabes ou latin ou des 
idéogrammes.  
Les élèves, pourtant, ont pris du plaisir à se retrouver face à leur peinture et à la réfléchir en 
groupe.  
Là encore, l’attitude des élèves et le résultat de leur dessin est paradoxal. Contrairement aux 
élèves du Collège du Bugnon, ils se sont éclatés à faire cet exercice et l’idée du jugement 
n’est pas apparue. Ils n’ont eu aucune gêne à reprendre les éléments du dessin d’enfant tel 
quel. Personne n’a montré de gêne par ce qu’ “ils ne savent pas dessiner“, ce qui se vérifie 
par le geste : la touche est jetée. Les codes utilisés sont pauvres, mais ils ont joué le jeu et se 
sont appropriés l’exercice. Même si l’exercice fut de très courte durée, ils s’y sont investit 
brièvement. Néanmoins, cette expérience reconfirme qu’il est impossible de rendre un travail 
de qualité sans un travail intensif réalisé en amont ou avec assiduité, que ce travail soit, dans 
la réflexion ou/et dans le geste. Et, on ne le dira jamais assez, sans motivation ou quelconque 






Après avoir observé de plus près comment l’adolescent perçoit le dessin d’enfant, ainsi que 
sa capacité de s’en servir comme outil à sa propre création, cette recherche nous a permis de 
constater que l’adolescent n’a pas vraiment su profiter des caractéristiques du dessin enfantin, 
de sa dimension fantastique, pour recréer un univers qui lui est propre. Par contre, les 
résultats montrent que les adolescents ont réussi à s’abandonner à l’exercice et ont pris du 
plaisir à l’exécuter. 
Notre recherche, par son caractère empirique, confirme les différents postulats de notre cadre 
théorique. Lors des différentes expériences menées, plusieurs constats contredisent notre 
hypothèse de départ. Toutefois, la diversité de nos échantillons nous a permis de mieux 
comprendre les différences de fonctionnement de chaque groupe face au processus créatif et 
leur compréhension divergente face à une même donnée. Effectivement, l’intérêt qu’ils 
portent au dessin, leur maturité et leur culture esthétique ont joué un grand rôle dans leur 
manière d’aborder l’exercice. 
 
En lançant cette recherche, nous avons suivi nos envies, notre instinct sans prendre en compte 
les particularités et les besoins de l’adolescent. Nos différentes recherches soulignent les 
écarts entre nos perceptions en lien avec les exercices proposés et celles des différents 
groupes testés. Nous attendions des résultats surprenants imaginant l’adolescent qui aurait su 
rebondir sur les “maladresses“ du dessin d’enfant tout en gommant les siennes. Il était 
prétentieux de notre part d’attendre quelque chose de similaire au travail d’Ericailcane. 
Ayant, comme Ericailcane, une formation première d’artistes, nous nous situons dans une 
démarche libre et singulière de travail qui est de se réapproprier les choses, c’est-à-dire de 
remettre en question des choses déjà existantes. Nous ne pouvions donc pas exiger une telle 
performance de la part d’élèves non initiés. La capacité à réinterpréter est une compétence 
qui exige l’application d’une certaine méthode et qui s’apprivoise avec le temps et 
l’entraînement. Ce processus implique une observation fine que nos élèves n’ont pas 
l’habitude d’exercer. Cette incapacité à observer et à analyser est aussi une source potentielle 
de blocage pour ces derniers. Au travers de notre questionnaire, nous avons sollicité 
l’observation des élèves, mais rares sont ceux qui ont su en profiter. Peut-être n’ont-ils tout 
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simplement pas compris où l’on souhaitait les emmener. Cette démarche est en définitive à 
l’opposé d’une réalisation spontanée pratiquée par un enfant. Nous parlions avant des 
dessins ”coups de cœur ” qui retenaient notre attention sans qu’on puisse vraiment savoir 
pourquoi.  Nos coups de cœur qui se trouvent parmi les dessins des plus jeunes participants 
ou ceux des jeunes emprunts déjà d’un intérêt artistique, vont à l’encontre même de nos 
intentions. Les exercices que nous avons proposés aux adolescents traitent différents concepts 
et mobilisent de nombreuses ressources. Parmi les grands thèmes abordés, il y a celui de la 
narration qui implique une liberté d’expression, une prise de risque, et qui donne accès à la 
fiction et, en parallèle, une capacité d’observation fine. Les résultats de cette recherche 
mettent en évidence ce que l’on nomme ”l’amnésie du spécialiste” qui, parce qu’il est à l’aise 
dans les deux domaines, pense pouvoir exiger une telle aisance de ses élèves non initiés, alors 
que lui-même a mis des années à construire ses savoirs. 
 
Nous sommes en outre très exigeantes vis-à-vis du dessin de l’adolescent qui devrait, à nos 
yeux, continuer de progresser comme il l’a fait depuis sa tendre enfance. À défaut de 
confondre son parcours au nôtre, nous aimerions voir une affirmation de sa personne aussi 
dans le dessin. On reconnaît souvent une personnalité dans un dessin par le style particulier 
qui se dégage de celui-ci. Mais l’acquisition d’un style exige une assiduité dans le travail. Il 
s’acquiert avec le temps et l’entraînement, fait transparaître le caractère de son auteur et peut 
refléter les diverses sources d’inspirations de celui-ci. C’est à l’âge adolescent que l’on 
commence à parler de style, à s’identifier à un style. Alors que nous, experts, considérons ces 
styles comme étant impersonnels. Il peut donc y avoir personnalisation sans stylisation, 
stylisation sans personnalisation alors que nous réclamons le mariage des deux, propres à nos 
exigences d’artistes. Nous attendons une progression, non pas (ou pas uniquement) dans 
l’atteinte d’une représentation réaliste, mais dans l’affirmation d’une personne, de son 
caractère. Nous espérons que le jeune s’éclate, explore, joue, prenne du plaisir en tentant de 
dépasser les limites de ce réalisme qui peut paralyser. 
 
Dans le même ordre d’idée, nous n’avons pas été assez à l’écoute de leurs besoins. Cela s’est 
vérifié dans leurs différentes manières d’interpréter les consignes. Nos intentions ont pu créer 
des malentendus. Les jeunes nous ont suivies, nous ont fait confiance en tant que spécialistes, 
ont joué le jeu sans savoir vraiment où ils allaient, exceptés ceux qui, intéressés par l’art, ont 
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compris nos intentions. En suivant le spécialiste, ils prennent confiance en eux et nourrissent 
leur démarche personnelle. Les jeunes ont donc besoin de l’adulte qui sert de guide. Le 
premier malentendu est dû à notre démarche de moderniste, encore très présente dans les 
méthodes d’enseignement actuelles. Celles-ci poussent au progrès, à l’innovation. Les artistes 
de l’art moderne s’en inspirent dans leur envie de se libérer de l’art académique, de recréer ou 
repenser quelque chose de plus originel. Nous, artistes-pédagogues, avons besoin des enfants 
qui continuent de nous inspirer. Mais, est-ce que cela rejoint les aspirations de nos ados ? La 
question de se laisser inspirer par les adolescents n’apparaît jamais. Est-ce que cela rentre 
dans une démarche contemporaine ? Ne devrions-nous pas nous inspirer de l’ado qui vit, lui, 
avec son temps et fuit les traditions ? Dans une pratique artistique, nous les jugeons encore 
trop souvent comme peu intéressants. Toutefois, dans cette période de construction, étape 
intermédiaire avant d’arriver à l’âge adulte, l’adolescent donne forme à sa personne, agit de 
façon spontanée, sait ce qu’il aime et affirme ses goûts. Nous avons voulu créer des 
interdépendances là où il n’y en avait pas. Pourquoi, si nous continuons de le percevoir 
comme ça, ne nous concentrions-nous pas alors sur ce qu’il est avant de considérer ce qu’il 
fait ? Dans une démarche plus contemporaine, nous pourrions repenser, comme lui, nos 
valeurs établies et bien ancrées. L’adolescent moyen n’a plus le besoin de s’exprimer par le 
dessin. De nouvelles technologies sont apparues, telles qu’Internet ou les appareils digitaux 
qui donnent accès à une nouvelle façon de consommer et de créer. Elles facilitent l’accès à 
une banque d’images ou de sons infinie et permettent des fonctions tel que le « copy paste » 
ou alors l’usage du sampling. L’ado, lui, est dans l’agir et non dans la contemplation ou 
l’observation. C’est peut-être dans cette direction qu’il faut creuser pour stimuler les 
ressources de nos élèves, pour que chacun puisse user et cultiver l’acte créateur bénéfique 
pour chacun.  
N’oublions pas que l’on construit une image comme on construit son image. À nous, artistes-
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- Questionnaires I, II et III de la recherche 3 
 
- Planche I: résultats de la recherche 1 
A) Ceruleum, réinterprétation d’un dessin personnel (sélection) 
B) Ceruleum, réinterprétation d’un dessin non personnel (sélection) 
C) Ceruleum, réinterprétation d’un dessin personnel (sélection) 
 
- Planche II: résultats de la recherche 2 
II) Dictée visuelle d’après une œuvre de Jean-Michel Basquiat (sélection) 
 
- Planche III à VI: résultats de la recherche 3 
III) Floréal, réalisations d’une illustration d’après l’histoire “les Echasses rouges“ (sélection) 
IV) Ceruleum, réalisations d’après le dessin d’Yvan (sélection) 
V) Collège des Cheminet (8VSO), réalisations d’après le dessin d’Yvan (sélection) 
VI) Gymnase du Bugnon (2ème), réalisations d’après le dessin d’Yvan (sélection) 
 
- Planche VII: résultats de la recherche 4 
A) Renens1, réalisations d’après l’histoire “les Echasses rouges“ et le dessin d’Yvan 
(sélection) 
B) Renens2, réalisations d’après l’histoire “les Echasses rouges“ (sélection) 
 
- Planche VIII: résultats de la recherche 5 
A) 9VSO dictée visuelle d’après Basquiat (sélection) 
B) 9VSO réalisations d’après le dessin d’Yvan (sélection) 
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